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JULIUS 
WEISMANN 


Zum 80. Geburtstag am 26. Dezember 1959 


Die pfiffige Magd 
Komische Oper in drei Aufzügen op. 125 


Text nach Ludwig Hohlberg 


Anläßlich der diesjährigen Aufführung im Stadt= 
theater Saarbrücken schreibt die „Saarbrücker Zei= 
tung“ vom 3. 10. 1959 unter der Überschrift „Jung= 
gebliebene ‚Pfiffige Magd’” .. . Weismann gibt der 
zügigen Notenfeder freien Lauf. Sie dankt’s ihrem 
Meister mit viel Spritzigem. Überwiegend durchsich= 
tiges Kontrapunktgerank unterstreicht auch die in 
der Instrumentation betonte kammermusikalische 
Diktion. 


Schwanenweiß 
Oper in drei Akten op. 75 
Text nach Aug. Strindberg vom Komponisten 


„Das Märchen von der kleinen Prinzessin und ihrer 
Liebe, die bis zu ihrer Vernichtung vom Zauber der 
Stiefmutier gestört wird, hernach aber durch ver= 
gebende Güte und ungebrochenen Glauben den Prin= 
zen wiedererweckt und so neu aufblühen kann, hat 
Weismann in der ihm eignen sanften Musizierweise, 
die aus dem lyrischen Bereich in fast erregende 


Dramatik vorzustoßen weiß, ungemein schlicht ver= 


tont.” 
Duisburger Generalanzeiger 


„Seine Musik ist von einer rührenden Wahrhaftig= 
keit, einer überzeugenden Reinheit und einer wohl= 


tuenden Klarheit.” 
Be Abendpost, Frankfurt 


Sinfonie B-Dur 
für Orchester op. 130 


2,2,2,2—4,2,3,0—P.— Str. = 37 Min. 


Sonate für Klavier a-Moll 
op. 87, Ed. Schott 2898 


Sonate für Klavier 
op. 127 Ed. Schott 2883 


Italienische Madrigale für, gem. Chor 


Ansichtsmaterial jederzeit verfügbar. 


B. SCHOTT’S SÖHNE - MAINZ 


Neuerscheinung 


ERNST KRENEK 


Capriccio 


FÜR VIOLONCELLO UND 
ORCHESTER 


Orchesterbesetzung: 1 - 1-11 
-1:-1-1-0—P.5.-— Hfe- 
Cel. — Str. 


Aufführungsdauer: ca. 10 Minuten 


Klavierauszug Ed. Schott 4792/ 
U. E. 12 868 
DM 6,— 


Orchestermaterial leihweise 


Das 1955 im Auftrage der Stadt 
Darmstadt anläßlich der 10. Inter= 
nationalen Ferienkurse für Neue 
Musik geschriebene Werk stellt 
eine beispielhafte Verschmelzung 
von Zwölftontechnik und klassi= 
scher Kompositionsweise dar, er= 
möglicht durch das Herauslösen 
kleiner motivischer Bausteine aus 
dem Material der zugrunde lie= 
genden Reihe. So entstand ein in 
seiner formalen Gestalt leicht er= 
faßbares, im Widerspiegel ver= 
schiedenster kompositorischer 
Kräfte kurzweiliges, häufig in 
Zeitmaß und Faktur wechselndes 
Capriccio, das einem versierten 
Cellisten keine unlösbaren Pro= 
bleme stellt, in der Gestaltung 
aber große Vielseitigkeit erfordert. 


Im Gemeinschaftsverlag 


B.SCHOTT’SSÖHNE - MAINZ 
UNIVERSAL EDITION AG. - WIEN 


DIWLEFEEN 5‘ 


MUSIK DES BALKANS 


Werke für Symphonieorchester 


JAKOV GOTOVAC 


Symphonischer Kolo für Orchester op. 12 
SER FISCHE SEAT EB HP, fe 
Str. = 8Min. 


"Oratschi (Die Pflüger) 


Symphonische Meditation für Orchester op. 18 
3333 — 4 2,23 BSH Hfe, —- Klav. 
Str- = 15 Min. 

Guslar (Der Barde meines Volkes) 

Symphonisches Porträt für Orchester op. 22 
3:3.3-3—-4°.3:.3.1-— Hfe. — Str. = 12 Min. 


ANTIOCHUS EVANGELATOS 


Variationen und Fuge über ein griechisches Volkslied 
3.-3:3°:3—4-2°2-1—-P. S.-— Hfe,—-Cel.-Str. 


-PETRO PETRIDIS 


Griechische Suite 
3-3.3-3—-4-2:.3-1.—P.$. — Hfe - Ce el. — 
Str. = 20 Min. 

Jonische Suite 

Bea 3 23 4m B,.. 1 — PrSi 0 Hfe,’= 
Ste. = 729. Mm. 


JOSIP SLAVENSKI 


Balkanophonia 

Balkanische Suite in ‚sieben Sätzen für Orchester 
op. 10 

DD De 4 123 0 PP. 5, Hfero— 
Str. = 18 Min. 


MARCO TAJCEVIC 


Balkantänze für Orchester - 
2-3.2-3-4-2-3-0-—P.S5.- Hfe. — Cel. — 
Str. = 14 Min. 


Werke für Streichorchester 
JAKOV GOTOVAC 


Lied und Tanz aus dem Balkan 
für Streichorchester op. 16 = 11 Min. 


BORIS PAPANDOPULO 
Sinfonietta für Streichorchester = 25 Min. 


JAKOV GOTOVAC 


Riswan — Aga 
Spottlied für Bariton und Orchester op. 19 
Ze2I 2.2 = 42: 32.0— PS. — Str. — 10 Min. 


Drei Lieder der Sehnsucht 

für Frauenstimme und kleines Orchester op. 21 
DE ee dr 040. Br Hfe,) 
Str. = 10 Min. 


, 


JOSIP SLAVENSKI 


Kolo, serbischer Reigen f 
Improvisationen für 2stg. Frauenchor mit Streich= 
orchester (deutsch — serbisch) 


BENSHCIHS T-1259 


Chorwerke a cappella 


EMIL COSSETTO 


Hei, schöner Lado, für Frauenchor 
Tanzlied für Frauenchor 


JAKOV GOTOVAC 


Am Adriatischen Meer für 4stg. gem. ‘Chor 
Das gestohlene Mäntelchen für 4stg. gem. Chor 


Liebeswerbung 
nach einem kroatischen Volkslied für 4stg. gem. Chor 


Unter dem Hollunder 
für 4stg. gem. Chor und Tenor-Solo op. 3/1 


JOSIP SLAVENSKI 


Serbische Volkslieder 

für Astg. gem. Chor (deutsch — serbisch) 
Hochzeitslied - Klagelied des Blinden - Scherzlied - 
Herbstnächte : Liebeslied - Spottlied 

Zwei Liebeslieder 

für 8stg. gem. Chor (deutsch — serbisch) - 1. Röslein 
rot, warum bist’ betrübt? - 2. Sag, wo warst du? 
Serbische Volkslieder 


für zwei gleiche Stimmen (deutsch — serbisch) 
Liebeslied — Dilberka 

Herbstnächte — Jesenske noci (für drei gleiche Stim.) 
Scherzlied (deutsch) (für drei gleiche Stimmen) 
Spottlied (deutsch) (für drei gleiche Stimmen) 
Tschapljaner Tataren (für 2stg. Männerchor und 
Klavier ad lib.) 4 


Bühnenwerke 


FRAN LHOTKA 


Der Teufei im Dorf 

Ballett in 8 Bildern von Pia=Pino Mlakar 

Personen: 2 Tänzer — 2 Tänzerinnen — Tanzgruppe — 
Chor 

Orchesterbesetzung: 3: 3:3:3—-4:3:.3-.1- 
P.S. — Hfe. — Cel. — Klav. — Str. 

Abendfüllend / Sieben Bühnenbilder 


Die junge Generation 


Werke für Symphonieorchester und Kammerorchester 


MILKO KELEMEN 


Sinfonische Musik 1957 für Orchester 
Ze Dr DEAD DT pP, Ss= Stu —="20’Min: 


| 


Concerto giocoso für kleines Orchester 
2: 1m 202 - 2°11 0-0, P. 5. — Str. = 15Min. 


YANNIS XENAKIS 


Metastassis für Orchester 
2.4. 1.'0- 342 727.0 =/P.,S.— Ste, = 7 Min. 


Pithoprakta für Orchester 
2 Pos. — 5. - 45 einz. Str. = 10 Min. 


Kammermusik 
MILKO KELEMEN 


Etudes contrapuntiques 

für Flöte, Oboe, Klarinette, Horn u. Fagott = 15 Min. 
Orchestermateriale sind leihweise, Chorwerke käuf= 
lich erhältlich — Ansichtsmaterial jederzeit verfügbar. 


SOHNE MAINZ 


NEUE ZEITSCHRIFTFÜR MUSIK 


Unter Mitwirkung von Ernst Thomas herausgegeben von Karl Amadeus Hartmann 


Heft 11 / 120. Jahrg. / November 1959 


INHALT-DES’ELETEN,HRFTES 


NUR sechs PROZENT?! - STATISTISCHES ÜBER HAUSMUSIK .. .. ., 2 ru mn no mu me HT 
FFANS:HOLLANDER* Elgar:in.der-Gegenwatt. n. I. 7 N Su a a ee ee ee 
Ruporr KArMANnN: Die Volkemtsik.des;Balkans were eng ne re ee en a SE En SE FE 
EVERETT HELM: Zeitgenössische Musik. in Jugoslawien... 4. u nr a ee ee n559 
HERMANN FÄHNRICH: Musik und Musiker in Alma Mahler=Werfels „And the Bridge is Love”. . . 561 


Das MusıKLeben: Berliner Festwochen 1959: A, Schönbergs „Moses und Aron“ — H. W. Henzes 
‚ „Undine“ — H. Fr. Hartigs „Schwarze Sonne” / „Die Ermordung Cäsars“, Klebe- 

Uraufführung in Essen / Hindemith in Duisburg, Deutsche Erstaufführung der Pitts= 

burgh-Sinfonie / Das Bonner Beethovenfest / Die Ära Schuh begann, Verdis „Falstaff“ 

in Köln / Europatournee Benny Goodmans / 10 Jahre Neue Chormusik Ludwigsburg / 

Venedig. erwacht aus seinem Traum: Internationales Festival für zeitgenössische 

Musik / Vorbild für Paris, Gastspiel der Stuttgarter Oper / Luzerner Musikfestwochen 


3 1959 / Der „Warschauer Herbst”, 3. Festival zeitgenössischer Musik in Polen. . . 567 
Joseph;MatthlasHauen, 2 Se Tr NE ee RE Re ee 
Vorschau; ! Ritekschau I. 2 Sn ET ee RB ae Se Fe 


BÖÜCHERUND N ORENAN 2 Rn nee Were a Se Ba ae ee 
DIE DOHAEERRAT TE a TER TER EB a Rn Se REN ...589 


Preis: vierteljährlich 4,80 DM, halbjährlich 9,25 DM, jährlich (12 Hefte) 18,— DM zuzüglich Porto und Versandkosten. Einzelheft 1,80 DM. 

Erscheinungsweise: monatlich je ein Heft, im Sommer gelegentlich Doppelhefte. — Bezug: durch jede Musikalien= oder Buchhandlung 

oder direkt vom Verlag. — Bezugsbeginn jederzeit. Abbestellungen nur zum Quartalsschluß bis ı5. des vorhergehenden Monats. — 

Anschrift der Schriftleitung: für Sendungen, Besprechungsstücke usw. Mainz, Weihergarten ı2, Telefon 243 43. Manuskripte werden 
nur zurückgesandt, wenn Rückporto beiliegt. — Abdruck der Beiträge nur mit Genehmigung des Verlages. 


Anzeigen: laut ermäßigter Preisliste 1/ıe Seite = 20,— DM, 1/ı Seite = 300,— DM, Seitenteile entsprechend. Beilagen möglich, verbilligte 

Gelegenheitsanzeigen laut Tarif. — Zahlungen: Auf Postscheckkonto Stuttgart 310 38, auf Konto Nr. 15 510 bei Commerzbank AG 

in Mainz oder durch Postanweisung. — Bezugsbedingungen im Ausland: USA: ı Jahresabonnement = ı2 Hefte $ 5.15 (einschl. 

Porto); Großbritannien: ı Jahresabonnement = 12 Hefte £ 1.17,5 (einschl. Porto); Österreich: ı Jahresabonnement Ö. S. 130,— 
(einschl. Porto). Bestellungen an den Verlag Neue Zeitschrift für Musik, Mainz, Weihergarten ı2. 
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Nur sechs Prozent?! Statistisches über Hausmusik 
Sechs Prozent der Deutschen musizieren oder singen am. Wochenende in ihrer Freizeit. Das stellte das 


Allensbacher Institut für Demoskopie fest, als es 3400 Personen eines repräsentativen Bevölkerungs- 
querschnitts von 18 Jahren an befragte. 


Zum Vergleich: 9° gehen am Wochenende zum Tanzen, 
7 °lo besuchen ein Theater, 
6°/o fotografieren oder malen, 
6 °/o treiben Sport, . 
5.'/o bilden sich beruflich weiter. 
Die Frage: 


„Was machen Sie im allgemeinen über das Wochenende, also am Samstag und Sonntag, in 
Ihrer Freizeit? Könnten Sie es mir bitte an Hand dieser Liste sagen?” (Vorlage einer Liste mit 
35 Beschäftigungen.) 


Das Ergebnis: » Am Wochenende 
- machen Musik machen 
singen keine Musik 

Alle Erwachsenen: 6%/o "94 2a = 100 /o 
Männer 7° 93.0/o = 100/o 
Frauen 6 %/o 94 9/o = 100 /o 
Personenin 
West-Berlin ud 0/9 96 0/o =7100 0/9 
Schleswig-Holstein 4 lo 96 %o = 100 ®/o 

- Hamburg und Bremen 790 93 %/o = 100 /o 
Niedersachsen i 50/0 95 %o = 100 /o 
Nordrhein-Westfalen 6 %/o 94 lo = 1000 
Hessen 6%/o 94 0 = 100 0 
Rheinland-Pfalz 6%/o 94 Po ='100 “0 F 
Baden-Württemberg 6 Yo. > 94 °/o = 100 /e 
Bayern 8/0 92 %/o = 100 /o 
Altersgruppen: ; 

- 18—29 Jahre | 11 /o 89 %/o = 100 10 
30—44 Jahre 5%o 95 0/0 = 100 in 
45—-59Jahre - 4/0 96 oh 2 ü 
60 Jahre und älter 3 %o 97 Io: = 100. 
Schulabschluß: = 
Volksschule 5 a 95 0/0 = 100 in 
Mittlere Reife 100/02.78 90 a = 100 
Abitur 14 °/o 86. %/o = 100 0 
Berufskreis: = 
Arbeiter 5.0 95 0 = 100 n 
Landwirtschaftliche Berufe 4 0 96 N = 100 " 
Angestellte 8 ae Ba: Band . 

\ Beamte 5 /o 95 /o > 1004770 
Selbständige in Handel und Gewerbe, R 
freie. Dane go 91/0 = 100% 
Soziale Schicht: ; Ru $ 
Oberschicht und gehobene Mittelschicht 10 fo 90 . = 22 al; 
Breite Mittelschicht 6 nr 24 iR EN 
Untere Schicht 410 ger 
Stadt und Land: 
Dörfer 5 au 95 * —= 100 BR 

=: v 

Kir een 
Mittelstädte NY Te E Ber 
Großstädte 5 95 
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Elgar in der Gegenwart 


Um eine faire, von Vorurteilen freie Abschätzung 
von Elgars Werk und seiner künstlerischen Sen= 
dung hat das Gewissen des englischen Musiklieb- 
habers seit jeher schon gerungen. Ungleich wie 
dieses Werk war, vielleicht nicht einmal so sehr 
durch die Qualität seiner Inspiration als durch 
seine gelegentliche Hinneigung zu einer äußer- 
lichen Distinguiertheit und forcierten Noblesse, 
hat Elgars Musik oft kritischen Widerspruch her= 
ausgefordert, andererseits auch wieder begei- 
sterte Anhänger gefunden. Elgar ist heutzutage als 
nationale Figur über allen Zweifeln anerkannt, 
und die Kontroverse über den Komponisten der 
Enigma-Variationen hat wesentlich an Schärfe 
verloren. Dennoch ist der „Fall“ Elgar als ein 
irgendwie ungelöstes Phänomen der neueren eng= 
lischen Musikgeschichte keineswegs aus dem Be- 
wußtsein der musikalischen Welt verschwunden. 


Daß Elgars Erscheinung dem erwachenden Natio= 
nalismus in der englischen Musik einen starken 
Impuls vermittelt hat, steht als eine unbestreit= 
bare Tatsache fest — nicht weil er etwa aus einem 
ästhetischen Programm wie Holst oder Vaughan 
Williams auf das Volkslied oder die Musik der 
Tudorperiode zurückgegriffen hätte, sondern weil 
in ihm nach einer fast zweihundertjährigen Sta= 
gnation der bodenständige Musikgenius Englands 
zu einem kraftvollen Eigenleben wieder erwacht 
war. Man darf nicht vergessen, daß England im 
19. Jahrhundert nicht viel mehr als eine Kolonie 
der europäischen und namentlich der deutschen 
Musiktradition war — man denke nur an den 
Einfluß von Mendelssohn, Dvofäk, Tschaikowsky, 
Brahms —, eine Situation, die sich erst gegen das 
Ende des Jahrhunderts mit dem Auftreten von 
Parry und Stanford, zweier Musiker von unleug= 
bar nationaler Kultur — Parry verkörperte so 
etwas wie die geistige Elite von Eton und Oxford, 
während in Stanfords Werk die Poesie und 
Volksmusik seiner irischen Heimat nachlebte —, 
gewandelt hatte. Eine Neugeburt der latenten 
Musikvitalität des Landes war um die Jahrhundert- 
wende immanent, und die Persönlichkeit Elgars 
wurde, freilich nicht sogleich, als die erste reprä- 
sentative Manifestation dieser nationalen Musik= 
renaissance auf den Schild gehoben. 


Elgar war kein Propagandist und kein Polemiker, 
und er hinterließ auch keine Schüler. Er war, in 
einem gewissen Sinn, eine isolierte Gestalt mit 
noblen, rein künstlerischen Aspirationen, und die 
Anerkennung seines Werks erzielte er erst nach 
jahrelangen harten Kämpfen mit dem Erfolg der 
Enigma=Variationen, die im Jahre 1899 ihre Erst= 


aufführung erlebten. Damals hatte er bereits sein - 


zweiundvierzigstes Lebensjahr erreicht. Wiewohl 
seine Reifezeit in das 20, Jahrhundert fällt — er 
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Hans HOoLLANDER 


starb im Jahre 1934 —, liegen seine Wurzeln im 
19. Jahrhundert, insbesondere in der von Deutsch= 
land her beeinflußten Spätromantik. Wenn die 
Enigma-Variationen in der Idee auf Schumanns 
„Karnaval“ zurückgehen und in der sympho- 
nischen Technik von Brahms herkommen — Elgar 
war ein blendender orchestraler Kolorist und 
Illustrator —, so sind seine populären Oratorien, 


wie etwa „Der Traum des Gerontius“ oder „Die - | 


Apostel”, ohne das Vorbild des späteren Wagner 
und insbesondere des „Parsifal“ nicht zu denken. 


Besonders hier übernahm Elgar, von der Tradition 


des barocken Oratoriums ausgehend, die szenisch 
durchkomponierte, mit Erinnerungsmotiven arbei= 
tende Anlage des Musikdramas. Der deutsche 
Einfluß ist eben im spätviktorianischen England 
noch zu stark gewesen, und es bedurfte der näch= 
sten jüngeren Generation britischer Komponisten, 
ein mehr oder minder nationales Idiom zu ent= 
wickeln und sich von fremden Einflüssen zu be= 
freien. 


Vielleicht hat die Abhängigkeit des englischen 
Musiklebens vom Ausland einen guten Teil zur 
späten Anerkennung Elgars beigetragen, ist ja 
im Musikbewußtsein Englands während des 
19. Jahrhunderts ein Komponist von nationaler 
Ambition und persönlichem Format geradezu un= 
vorstellbar gewesen. Im Falle Elgars kam auch 
noch seine provinzielle Herkunft als Hemmnis 
hinzu. Als Sohn eines Buch- und Musikalien= 
händlers in der Nähe von Worcester im Jahre 
1857 geboren, verbrachte er die ersten zweiund= 
dreißig Jahre seines Lebens in seiner Vaterstadt, 
wo er in verschiedenen Tätigkeiten als ausübender 
Musiker — Organist, Violinist, Fagottist in einem 
Bläserquintett, Dirigent eines Orchesters in einer 
Nervenheilanstalt — wertvolle praktische Erfah= 
rungen erwarb. Elgar ist zeitlebens ein Autos 
didakt geblieben, und der geradezu geniale In= 
stinkt, mit dem er auf allen Gebieten musikalischer 
Technik eine Meisterschaft ersten Ranges erwarb, 
ist eine der erstaunlichen Errungenschaften seiner 
Karriere gewesen. 


Daß in Elgars Werk das Persönliche mehr als bei 
anderen Komponisten vom Zeitgebundenen be= 
herrscht war, ist vielleicht einer der Gründe, wes= 
halb sich seine Musik trotz ihrer (keineswegs 
widerspruchsvollen) Popularität in England so 
schwer auf dem Kontinent durchsetzen konnte. 
Seine angelsächsische Herzhaftigkeit und Zähig= 
keit verband sich mit dem Optimismus und der 
Selbstsicherheit einer Epoche, welche die poli= 
tische Machtentfaltung des britischen Imperiums 
und den damit verbundenen sozialen Aufschwung 
einer ausgedehnten Gesellschaftsklasse erlebte 


und hieraus die hedonistische Philosophie eines 
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mals völlig überwunden, 
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genießerischen Diesseitskults entwickelte. Elgars 
Werk hat gerade aus dem imperialen Glanz der 
Epoche Eduards VII. seine charakteristische Inspi= 
ration bezogen. Seine brillanten patriotischen 
Märsche („Pomp and Circumstance”) reflektieren 
eine der urwüchsigsten Seiten seiner Begabung: 
von glänzender Äußerlichkeit, selbstbewußt und 
von einer für Elgar typischen martialischen Festlich- 
keit, sind sie der Ausdruck eines kollektiven Zeit- 
'empfindens. Es ist bemerkenswert, daß es gerade 
diese Stücke waren, welche die Aufmerksamkeit 
auf den in provinzieller 
Abgeschiedenheit leben= 
den Komponisten gelenkt 
hatten, dessen Schaffen 
um jene Zeit bereits eine 
Reihe von Kantaten 
(„König Olaf“, „Der 
schwarze Ritter“ oder 
„Caractus“) und seriöse 
Instrumentalwerke um= 


faßte. 


Elgar hat den Hang zum 
Äußerlich-Brillanten nie= 


wenn er ihn auch. in 
vielen Fällen poetisch su= 
blimierte. Eine gewisse, 


Edward Elgar 


weit ausholende Generosität der melodischen und 
klanglichen Erfindung, die schwungvolle Geste, 
lyrisch und distinguiert, von grandseigneuralem 
Zuschnitt, unverkennbar in ihrer persönlichen 
Manier und Manieriertheit, der Grenze einer ge- 
pflegten Banalität oft gefährlich nahe — dies sind 
bekannte und offenkundige Eigenheiten seines 
Idioms. Psychologen mögen in dem häufig for- 
cierten Überschwang an lyrischer Noblesse und 
genießerischem Schönheitssuchen eine kompensa= 
“torische Erscheinung für Elgars Ambition nach 
einer gesellschaftlichen Rangerhöhung erblicken, 
ein Bestreben übrigens, dem in den späteren Jah-= 
ren seiner Karriere volle Genugtuung zuteil ge- 
worden ist. 


‚Aber Elgars künstlerische Kräfte und seine Vision 
reichten über diese überschäumende Opulenz, die 
sein Werk so häufig beeinträchtigt, weit hinaus. 
Ihm war die Gabe verliehen, das rein Mensch- 


_ liche künstlerisch zu umfassen, das Realistische 


und das Spirituelle, Symbolische und Mystische 


der menschlichen Existenz. Aus dieser weiten 
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"Sicht erklären sich Werke. wie die humorvolle 
„Cockaigne“-Ouvertüre, eine symphonische Im- 
pression von London um die Jahrhundertwende, 
_ oder eines seiner feinsten und originellsten Werke, 


„Falstaff“, ein symphonisches Tableau um die 
populärste Gestalt der englischen Literatur, aber 
auch die meisterhaften Enigma-Variationen mit 
ihren lebensnahen Musik=Porträts, denen nach 
Elgars eigener Aussage etwas Unausgesprochenes 
und Geheimnisvolles zugrunde liegt, eine Melodie 
— das Enigma —, die mit dem eigentlichen Varia= 
tionsthema nicht identisch ist (vielleicht liegt das 
„Enigma“ in der Zuneigung des Komponisten zu 
seinen Freunden und in seiner Wahlverwandt- 
schaft mit ihnen), oder die mystische Wanderung 


der Seele im „Traum des Gerontius“. Daß er ein 
verantwortungsvoller Künstler war, einer, der um 
den wahren Ausdruck zu ringen und zu leiden 
gewöhnt war, ist aus zahllosen seiner Äußerungen 
erwiesen. Die leichte Geste ist, trotz gegenteiligen 
Anscheins, nicht seine Art gewesen. Nur aus einer 
äußersten Konzentriertheit und inneren Klarheit 
erklären sich Werke wie das schlackenlose „Intro= 
duction and Allegro for Strings“ oder das ver= 
innerlichte, aus der Weisheit des Alters geschöpfte 
Cellokonzert. 


Der groß=dimensionalen Anlage von Elgars Or= 
chestermusik entspricht deren klanglicher Reich= 
tum, im Volumen sowohl wie in der Farbe. Wenn 
seine Orchestrierung auch niemals überlastet ist, 
so überwiegen in ihr dennoch die dichten und 
intensiven Klangflächen, besonders in den ein= 
leitenden Abschnitten und an emotionalen Höhe= 
punkten. Elgars Vorliebe für geballte Blech= 
bläsereffekte sind notorisch und doch auch wie= 
derum höchst originell und überzeugend. Anderer= 
seits konnte er wiederum Stücke von delikatester 
kammermusikalischer Transparenz schaffen wie 
etwa das Cellokonzert, und seine Behandlung der 
Streicher ist, besonders dort, wo diese als selb= 
ständige Einheit erscheinen, wie in dem als Con= 
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certo grosso angelegten Werk „Introduction and 
Allegro“, einer Kombination von Streichorchester 
und Streichquartett, geradezu einmalig und mei= 
sterhaft. Als Zeitgenosse des frühen 20. Jahrhun= 
derts besaß er einen hochentwickelten Klang= und 
Farbensinn, ohne daß er freilich die virtuose 
Brillanz eines Richard Strauss erreicht hätte, 


Seine Melodien liebte Elgar mit großzügig weit= 
ausladenden Intervallschritten, etwa mit einer 
Sext oder Septime, aufzubauen und durch Sequen= 
zierung im Ausdruck zu intensivieren. Seine Se= 
quenzen können oft von einer entwaffnend naiven 
Überschwenglichkeit sein, wie am Beginn des 
ersten Satzes seiner Zweiten Symphonie. 


Die große melodische Geste und reich differen= 
zierte Klangfarbe hatte Elgar den nachfolgenden 
Komponisten der nationalen englischen Musik 
überantwortet. Sowohl Holst wie Vaughan Wil- 
liams (nicht so sehr Delius) waren die Nutznießer 
seines Idioms, wiewohl sie dieses durch eine be= 
tonte Hinneigung zur Volksmusik und zu histo= 
rischen Stileigentümlichkeiten (modale Tonalität, 
-Polyphonie) einerseits und zum Impressionismus 
und anderen modernen Tendenzen (besonders bei 
Vaughan Williams) andererseits erweitert haben. 


Die festlichen und volkstümlich hymnenartigen 


Melodien sowie die Neigung zum Mystischen, 
aber auch Robust-Humorvollen, Eigenheiten, die 
in der englischen Musik dieses Jahrhunderts so 
häufig sind, haben in Elgar, wenn nicht ihren 
Ahnherrn, so dennoch einen neuzeitlichen Ver= 
mittler gefunden. 


Die Volksmusik des Balkans 


Der Balkan war von jeher ein heißumstrittener 
Kulturboden, im Altertum ein Bollwerk des römi= 
. schen Reiches gegen die räuberischen Völker des 
Ostens, gleichzeitig aber eine Pforte für die aus 
Asien einwandernden Nomadenstämme. Seine aus 
Illyrern, Thrakern und Hellenen bestehende Ur= 
bevölkerung kam erst im 6. Jahrhundert n. Chr. 
mit den durch Dacien eindringenden slawischen 
Stämmen in Berührung. Im Jahre 679 tauchten aus 
dem Wolgagebiet kommend die turanischen Ur= 
bulgaren unter ihren Chans im Balkan auf und 
errichteten ihr großbulgarisches Reich; im Donaus 
raum herrschten erst die Hunnen, dann die Awa= 
ren. So bildeten sich allmählich durch mancherlei 
Völkervermischung die Staaten der Rumänen, Ser= 
ben und Ungarn, die jedoch im 14. Jahrhundert 
dem Ansturm der aus Kleinasien hereinbrechen- 
den Türken unterlagen und in der viele Jahrhun- 
derte währenden Osmanenherrschaft viel von ihrer 
rassischen und kulturellen Eigenart einbüßten. 
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Neben Hans Richter,, der die Uraufführung des 
„Gerontius“ in Birmingham dirigierte (1900) — 
woraus sich eine kurze Erfolgswelle für Elgar in 
Deutschland ergab —, hatte der englische Meister 
auch in Richard Strauss einen warmen Anhänger. 
Strauss mochte in Elgar den aus der wagnerschen 
und spätromantischen Tradition hervorgegan= 
genen Künstler erkannt haben, der, so ähnlich 
seiner eigenen Entwicklung und künstlerischen 
Position, extremen Zeiteinflüssen widerstand und 
in dessen Werk noch einmal der reiche und reife 


Glanz einer zu Ende gehenden Epoche auflebte. _ 


Daß weder Strauss noch Elgar den „Weltschmerz” 
des neuen Jahrhunderts in ihrer Musik spiegelten, 
sondern unberührt von der latenten Krise ihres 


Zeitalters dem ästhetischen Hedonismus eines kul- 


tivierten Großbürgertums huldigten, weist auf 
einer interessante Ähnlichkeit ihres künstlerischen 
Temperaments hin. Freilich im Falle Elgars war 
diese Haltung durch das besondere geistige Klima 


Englands verstärkt, wo Revolutionen, sowohl in 


der Politik wie in der Kunst, niemals einen gün= 
stigen Boden hatten. Dennoch spürt man in Elgars 
Musik, besonders in seinen späteren Werken, wie 
etwa im Violinkonzert, den beiden Symphonien 
und dem Cellokonzert, eine charakteristische 
Sehnsucht und ein Suchen nach einer sublimen 
Serenität, denen Andeutungen von nachdenk-= 
licher Melancholie beigemischt sind. Hauptsäch= 
lich darum ist Edward Elgar als ein von hohen 
Idealen erfüllter Künstler seiner Epoche in die 
Geschichte eingegangen. 


Ruporr KARMANN 


Nicht zuletzt waren es die aus Mittelasien einwan= 
dernden Zigeuner, ein armseliges Nomadenvolk, 


die dem Volkstum in der Theißebene ihren Stem= 


pel aufprägten. 


All diese geschichtlichen Ereignisse bis in die Ge 


genwart, diese vielfältigen rassischen, sprachlichen 


und kulturellen Überlagerungen und Vermischun= 


gen haben der Musik des Balkans ihre Züge ge- 
geben. Diese Musik ist wie keine andere Europas 
reich an Altertümlichkeiten der Form und des Stils 
sowie an kulturellen und rassischen Besonderhei= 
ten — doch sind diese Merkmale nirgends rein und 
isoliert anzutreffen. Aus der Überschichtung und 


dem Nebeneinander verschiedenster Völker und 
Kulturen wurde ein fein verästeltes Geflecht von 
wechselseitiger Beeinflussung und Durchdringung 
und schließlich in vielen Fällen ein Verschmelzen 


zu einer volklich-kulturellen Einheit. Gemeinsam 
sind der Musik der Balkanvölker spezielle typische 
Arten von Liedern, die anläßlich bestimmter Ge- 


legenheiten gesungen werden: Liebeslieder, Hel- 
denballaden, Totenklagen, Tanzformen und eine 
Anzahl von Musikinstrumenten. 

Keine Volksmusik des Abendlandes ist so reich 
an Formen und Gegensätzen wie die Jugoslawiens. 
Im Nordwesten, im Alpengebiet Sloweniens, sind 
deutsch=österreichische Einflüsse unverkennbar. 
Zahlreiche Melodien haben Varianten in Kärnten 
' und Steiermark und gelten dort als österreichischen 
Ursprungs. Auch die von Jodlern begleiteten Pol= 
kas sind ganz im Stil Kärntner Dreher und Länd- 
ler gehalten. Im dalmatinischen Küstenstrich herr- 
schen jedoch italienische Einflüsse vor; was durch 
die geschichtliche Entwicklung dieses Landes er- 
klärlich ist, das jahrhundertelang zum Macht- 
bereich Venedigs gehörte und auch später noch enge 
Handelsbeziehungen zu Italien unterhielt. Die hei- 
teren Volksweisen Dalmatiens mit ihren schmach-= 
tenden Refrains erinnern sonderbar an venezia- 
nische Gondel- und neapolitanische Fischerlieder 
und Chansonettes. Ihre Motive sind die gleichen: 
Liebe, Sonne, Meer und Mondschein. Ich erwähne 
nur „Ciribiri bela Mare moje”, „Tri sulare su“ 


(Die drei Balkone). \ 


= Die kroatischen Volkslieder hingegen stellen schon 


die Brücke zum serbischen Kulturkreis dar. Ihre 
Melodien tragen ein slawisches Gepräge. Im Raum 
von Medumurje (Mediimurje), der sogenannten 
Murinsel, eig. =halbinsel (Landstrich zwischen Un- 
terlauf von Mur und Drau), finden wir, namentlich 
in der Rhythmik, starke ungarische Einwirkungen 
vor. In Slawonien, zwischen Drau und Save, das 
vor 1918 zu Ungarn gehörte, wo jedoch. kroatisch 
die herrschende Sprache ist, überschneiden sich 
ungarische und kroatische Folklore. Lieder wie 
„Tri djevojke proso zele, ujaha!“ (mit kroatischem 
Text) haben ungarische Varianten wie „Szöke 
kislany megy a kütra, hajaha!” (Mädchen geht 
zum Brunnen). Viele Melodien sind in rhythmi- 
sierten Varianten in Ungarn, der Slowakei und 
Kroatien verbreitet, so daß sich die Frage der 
“nationalen Priorität in der Regel überhaupt nicht 
entscheiden läßt (Bela Bartök ist in solchen Fällen 
geneigt, slowakischen Ursprung anzunehmen). 
Was jedoch die geradezu verblüffende Ähnlichkeit 
vieler solcher Melodien betrifft, so ist es meist 
ausgeschlossen, ihr Ursprungsland festzustellen, 
und nichts liegt näher als die Annahme, daß die 
von Land zu Land umherziehenden Zigeuner die 
Vermittler dieser „wandernden” Melodien waren: 
sie können solche Volksweisen ebensogut von 
Ungarn nach Kroatien oder von Ungarn nach der 
Slowakei und umgekehrt übermittelt haben. 
Heiter und einschmeichelnd erscheinen uns die 
Lieder und Tänze aus der weiten, fruchtbaren 
Ebene, der sogenannten „Vojvodina“, der Batschka 
und Syrmien (Srem), leicht beschwingt und schalk= 
haft tändelnd wie „Oko moje plavo i garavo“ (Ihr 
blauen und schwarzen Augen), „Ajd na rogalj, 
- Mom&e“ und „Kukuruzi, vinogradi” (Maisfelder 
und Weingärten), gleich den farbenfrohen Blumen= 


ornamenten an den Frauengewändern. Doch hat 
hier schon die sogenannte orientalische Tonleiter 
(mit zwei übermäßigen Sekunden) wohl infolge 
des türkischen Einflusses auf die Volksmusik ab- 
gefärbt. 

Einen schier unerschöpflichen Born alter Folklore 
besitzt Serbien. Das altserbische Heldenlied ist 
heute noch lebendig in den rauhen Felsenbergen 
Montenegros, der Crna Gora. Es sind historische 
balladeske Gesänge, in denen die Taten kühner 
Freiheitskämpfer und Bergräuber gepriesen wer- 
den, die als Geächtete in stetem Kleinkrieg gegen 
die türkischen Unterdrücker ihr Leben aufs Spiel 
setzten. Um die Geschicke dieser Freischärler 
(Hajduken) rankten sich bald Legenden und nah= 
men als Epen Gestalt an, Die Gusla, eine Art Geige 
mit einer einzigen Saite, dient zur Begleitung die- 
ser Heldengesänge, die melodisch rezitiert werden. 
Sie überschreiten selten den Umfang einer Quart; 
die näselnde Stimme des Volkssängers bewegt sich 
innerhalb eines kurzen Motivs, das beständig un= 
ter Veränderung der Tonzahl, Tondauer und Ak= 
zentverteilung wiederholt wird. Trotz des geringen 
Tonvorrats und des starren metrischen Schemas 
wirkt der Vortrag dieser bis zu 400 Zeilen langen 
Epen nicht ermüdend, da die melodische Gestal= 
tung ständig wechselt: durch Steigerung der Vor= 
tragsmittel, Mimik, Tempo und Melodiebewegung 
versteht es der Guslar (Barde), seine Augenblicks- 
dichtung lebendig zu gestalten. In den Crna Gora 
wird heute noch die mittelalterliche Tradition des 
Heldengesanges von Generation zu Generation 
mündlich überliefert, wie einst im hohen Norden 
die Isländer-Sagas durch die Skalden. 

Der Nationaltanz Serbiens ist der „Kolo“, der Reis 
gen. Er stammt von alten rituellen Tänzen her und 
wird entweder in Kreisform (geschlossener K.) 
oder in einer Reihe (offener K.) zu den Klängen 
von Hirtenflöte (Frula), Svirala oder Duduk (arka= 
dische Pfeife), Dudelsack (Gajda) oder Tamburica 
(Art Mandoline, mit Plektrum gespielt) und Daira 
oder Def (Tamburin) getanzt. Es gibt aber auch 
„stumme”“ Kolos, die nach einem festgelegten 
Rhythmus, der im Stampfen der auftretenden 
Füße, im Dröhnen des Tapan, der großen türki= 
schen Trommel, oder im taktmäßigen Händeklat- 
schen deutlich wird, getanzt werden. Diese Tänze 
sind äußerst lebhaft und temperamentvoll; sie 
zeichnen sich durch die Mannigfaltigkeit ihrer 
Schritte und Figuren aus, durch eine rasch wech- 
selnde Folge von Formenkombinationen. Es gibt 
verschiedene Arten von Kolos; die einen werden 
mit kurzen, lebhaften, die anderen mit langen und 
langsamen Schritten ausgeführt. 


Besonders erwähnt sei die lebenssprühende be= 
liebte „Srpkinja“ (Schumadinka), ein bis zu wilden 
Wirbeln gesteigerter Reigentanz aus der Schuma= 
dija (Nordserbien), in dem wir den Schwung und 
die Ausgelassenheit der Volkstänze des benach- 
barten Rumänien wiederfinden. Das Gegenstück 
hierzu bildet die gemessene „Vranjanka“ (aus der 


Sry) 


Gegend von Vranje in Südserbien), charakte= 
ristisch durch ihre strengen, ruhigen Rhythmen. 

In den Volksweisen von Bosnien und der Herze= 
gowina herrschen alte türkische Elemente vor. Die 
auch heute noch überwiegend muslimanische Be= 
völkerung hält zäh an ihren altertümlichen patri= 
archalischen Sitten und Gebräuchen fest. Hier hat 
sich seit dem Mittelalter eine besondere kunstvolle 
Gattung von Liebesliedern herausgebildet: die 
Sevdalinka (türkisch Sevdah, die „Liebe“). Wie die 
Texte den Geist östlicher Dichtungen atmen und 


Tamburica 


mit türkischen Wörtern wie „Dshanam” (dshanum, 
„meine Seele“), „aman“ (hab Erbarmen), „Dil- 
bere“ (du Schöner) durchsetzt sind, so zeigt auch 
die Melodie rhythmisch ein völlig orientalisches 
Gepräge. In all diesen Sevdalinkas wird die Minne 
gefeiert, der „Aschyklik“, vielfach auch die un- 
glückliche, „schwarze“ Liebe, „Kara Sevdah“. 
Burschen oder Mädchen singen zur Abendstunde 
diese wehmütigen, verschwärmten Melodien mit 
Hingabe und feierlicher Inbrunst wie ein scheues 
Liebesgeständnis; für jede Regung des Gemüts hat 
diese feine Lyrik ihre eigenen süßen Melodien, 
eine nie verzichtende Sehnsucht kommt in ihnen 
zum Ausdruck. Diese üppig duftende, zarte Blüte 
der Volkslyrik Bosniens gehört zum schönsten 
Musikgut des Abendlandes. Voll unendlicher 
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Beseeltheit und Nostalgie ist die moslimische Lie= 

besklage „Dremle mi se dremle“ (Schlafen möcht” j 
ich), wenn sie von einer dunklen Kontra=Alt= | 
Stimme gesungen wird, in Begleitung eines Chors, R 
der mit geschlossenem Mund summt und so den 
Zauber der stillen Abenddämmerung wiedergibt — 3 
wie dies auf der „Chant-du-Monde-Platte” - 
„Chants et danses de YougoslavieNr.3“ (LDY4140) 
geschieht: wieviel Stimmung ist hier eingefangen - 

— ein warmer Abendglanz liegt über der träume 
risch hingehauchten, wehmütig zarten Melodie! 3 


Nur im muslimanischen Bosnien hat sich noch die 
reine orientalische städtische Kunstmusik (Haus= 
musik) erhalten. Hier spielte man in den vorneh= 
men Bürgerhäusern noch die alte persische Lang= 
halslaute (Saz) und andere Lauten, von denen die 
kleine Tamburica das Volksinstrument dieser Gee 
gend ist. Rein orientalisch sind aber auch die 
Volksorchester Makedoniens und Albaniens, die 
auıs zwei großen Trommeln und zwei Oboen (Ka= 
val, Zurla) bestehen. 


Mazedoniens uralter Kulturboden bildet bereits 
die Brücke zu Griechenland. Hier überschneiden 
und durchdringen sich die Folklore Serbiens, Bul- 
gariens, der Türkei und Griechenlands. Hier herr= 
schen türkische Rhythmen und türkische Instru= 
mente vor, vermischt mit altgriechischen Elemen= 
ten. Die schweren, düsteren nostalgischen Melo= 
dien dieser wilden Gebirgslandschaft spiegeln die 
wechselvolle Geschichte des Landes wider. Beson= 
ders interessant vom folkloristischen Standpunkt 
aus sind die Hochzeitsmusiken (Svadbarska). Das 
meist aus Kaval (große Querflöte von dunklem, 
durchdringendem Ton), Zurla (Hirtenflöte, Art 
Oboe), Def (Tamburin) und Tapan (Trommel) 
oder aus Dudelsack und Trommel bestehende 
Dorforchester begleitet mit diesen Klängen erst 
den Bräutigam, der seine Braut „entführt“ (heim= 
holt), und dann den Zug der Hochzeitsgesellschaft 
zur Kirche. Diese typisch orientalische, mit Fiori= 
turen reich verbrämte Musik ist äußerst einpräg= 
sam — das schier pausenlose Spiel auf Zurla oder 
Kaval erfordert eine erstaunliche Virtuosität. Die 
Hochzeitsmusik schließt meist mit der Topovska, 
einem an die Tänze der bulgarischen Schopen 
erinnernden lebhaften, rassig wilden Reigentanz. 
Die Rhythmen bestehen meist aus Kombinationen 
von *#/g= und 3/s=, #/g= und 5/s=, 7/g= und #/g=Takten. 
Während die Volksweisen aus der Gegend von 
Skopje (Skoplje, Usküb!) herb und oft barbarisch 
wild erscheinen, zeichnen sich die aus dem Raum 
von Ochrida (Ohrid) und Bitolj (Bitolia) durch 
sanftes, ruhiges und süßes Kolorit aus. 


Die mazedonischen Hajduken- und Komitadschi= 
Lieder, in denen die Heldentaten der Freischärler 
im Freiheitskampf gegen die türkischen Unter= 
drücker, aber auch Blutrache und Blutfehde ver= 
ewigt worden sind, werden auch heute noch in 
ganz Südserbien gesungen. Es sind feierlich ge= 
tragene, balladeske Preislieder auf verschiedene 
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Vojevoden (Häuptlinge) oder herausfordernde 
trutzige wilde Kriegsgesänge oder auch ergrei- 
fende, wehmütig verhaltene Totenklagen, in denen 
serbisch=byzantinische Kirchenmelodien anklingen, 
die in dumpf psalmodierender Weise vorgetragen 
- werden: hier ist die ganze ausweglose Trauer, der 
herzzerreißende Seelenschmerz dramatisch gestei- 
gert. An diesen Liedern aus der Zeit des Türken- 
joches und der Befreiungskämpfe entzündet sich 
immer wieder der serbische Geist. Man singt sie 
heute überall in Jugoslawien, aber auch in Bul= 
garien. Einst flogen diese Lieder den schwarzen 
Fahnen der Komitadschi voran; heute sind sie 
Gemeingut der Balkanvölker — man kann die 
überragende politische Rolle, die das mazedo- 
nische Volkslied in der serbischen und bulgarischen 
Folklore gespielt hat, gar nicht genug überschät- 
zen: als politischer Sprengstoff war es eine ein= 
malige Erscheinung. In ihrer Leidenschaftlichkeit 
und in ihrem betäubenden Heimweh sprechen 
‘diese Melodien, die zu dem schönsten musikali- 
schen Volksgut Europas zählen, zu jedem 
Menschen. 


- Wer sich für die Volksmusik Jugoslawiens inter- 
essiert, der greife zu den herrlichen neuen Lang= 
spielplatten der Firma „Chant du Monde“, Paris: 
'„Chants et danses de Yougoslavie“ (1-4, LDY — 
4121 Serbien-Kroatien, LDY — 4132 und 4140 Ma-= 
zedonien, LDY — 4146 Slawonien-Dalmatien). 
Sie vermitteln einen trefflichen Querschnitt durch 
diese reichhaltige, vielgestaltige Folklore; die Auf= 
nahmen sind technisch 

makellos, in der Klang- 
wirkung verblüffend un= 
mittelbar. — Empfehlens= 
wert ist auch die neue 
Decca-Platte „La Yougo- 
slavie en  chansons” 
(450 669), auf der Emil 
Davor slowenische und 
‚dalmatinische Volkswei= 
sen vorträgt. Die Philips= 
Platte „Jugoslawische 
Rhapsodie” (N 00612 R) 
bringt uns mit den Dar= 
bietungen des jugoslawi- 
schen National=Balletts 
stilisierte, choreogra= 
phisch zusammengefaßte 
Volkskunst zu Gehör. 
Von all diesen Platten 
kommen die der „Chant 


du Monde“ den Ans 


Jugoslawen tanzen 
zum Klang von Zurla 
und Tapan 


forderungen des Folklore-Forschers am nähesten, 
da sie echt ursprüngliche und keine mit westlichem 
Parfüm getränkte Volkskunst darbieten. 


Auch das kleine benachbarte Albanien ist ein Land 
voller Gegensätze und war jahrhundertelang ver= 
schiedenen kulturellen Einflüssen ausgesetzt, was 
in seinem Volkslied einen Niederschlag gefunden 
hat. Dieses kleine, stolze, kühne Volk von Berg= 
bewohnern, Hirten, Seefahrern und Fischern, das 
sich selbst Schkipetaren (Schiptaren) — „Adler“ — 
nennt und als Arnauten in der Geschichte be= 
rühmt geworden ist, verfügt über einen reichen 
Schatz alter Folklore, die heute noch lebendig ist. 
Viele alte Volksepen berichten von den Taten der 
Vorfahren im Kampf gegen das Türkenjoch, wie 
das aus dem 15. Jahrhundert stammende Helden= 
lied von „Tschertschis Topouli“. Auch heute noch 
werden epische Balladen gedichtet: so entstand, 
durch die letzten Kriegsereignisse inspiriert, die 
Ballade von Bardok Biba, ein Klagegesang des 
Bergstammes der Mirditen zur Erinnerung an ein 
Massaker des Jahres 1944; er unterscheidet sich 
nur durch die Worte von der traditionellen Volks= 
musik der Mirditen in diesem Stil. 

Von berückender Zartheit sind die Liebeslieder wie 
„Die Blume weint, wenn sie gepflückt wird”, eine 
wehmütige orientalische Weise aus der Gegend 
von Elbassan, und das schmachtende lyrische Lied 
„An der Zypresse von Namasdia“. Burschen und 
Mädchen singen diese Weisen mit hohen Kopf= 
stimmen, voll Inbrunst und Verschwärmtheit. 
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Die Hochzeitszeremonien werden von angemesse= 
nen Gesängen begleitet — Texte wie Melodien sind 
mit üppiger blumenreicher orientalischer Poesie 
verbrämt. Lebhaft, bunt und verschiedenartig wie 
die Trachten der einzelnen Stämme und Täler sind 
auch die Tänze der Schkipetaren. In den altertüm= 
lichen Volkstänzen (besonders den Hochzeits= 
tänzen) im Süden und Südosten (Raum von 
Kortsche) des Landes scheinen noch die Urein- 
wohner, die Illyrer (4.—7. Jahrhundert v. Chr.), 
ihre Spuren hinterlassen zu haben: die Musik 
dieser Gegend hat mit keiner im ganzen Balkan 
Ähnlichkeit aufzuweisen! 


Während die Gesänge des Berglandes düster und 
ernst wirken, bemerken wir in den Städten und an 
der Küste eine größere Mannigfaltigkeit und Leb= 
haftigkeit; im Nordwesten, im Raum der alten 
Handelsstadt Shkoder (Shkodra), können wir 
westliche, italienische, Einflüsse feststellen: die 
feurigen Iyrischen ‘Weisen dieses Landstrichs 
bilden, wiederum ein Gegenstück zu den schwer- 
mütigen herben Melismen des Nordostens, wo 
mazedonische Elemente eine Rolle spielen. Die 
gebräuchlichsten Musikinstrumente sind die Gaide 
(Dudelsack), die Zurla (Flöte), Kiftelia (eine Art 
Mandoline mit zwei Saiten), Daulnia (Art Pauke), 
Pipsat (der Form nach eine Klarinette, der hohen 
Klangfarbe nach eine Oboe) und die Sumania 
(eine primitive Flöte mit neun Löchern). 


Dem Liebhaber ursprünglicher Volksmusik bietet 


besonders die klangschöne Aufnahme „Albanische 
Volksmusik“ der Firma BAM (Boite a Musique), 
Paris (LD 323), einen ungetrübten Kunstgenuß: 
meisterhaft ist hier die Stimmung und der Zauber 
dieser balkan=orientalischen Welt eingefangen: die 
Suggestion der Gegenwärtigkeit ist überraschend 
in diesen Hochzeitstänzen, Heldenballaden und 
Liebesliedern. Auch die neue „Chant=du-Monde“- 
Platte „Chants d’Albanie” (LDY — 4047) vermag 
uns einen guten Einblick in die Vielfalt der alba= 
nischen Folklore zu geben. 


Im Süden Albaniens sind die griechischen Ein- 
flüsse, besonders im Raum von Gyrokastro 
so stark, daß wir die dortige Volksmusik schon 
eher zu der des Epirus rechnen müssen. Das be= 
sondere Charakteristikum der Volksmusik Grie= 
chenlands sind die 7/s=, %/s= und 5/s-Rhythmen so= 
wie die Tonarten mit Stufen, die sich von den bei 
uns gebräuchlichen sehr unterscheiden. Die altgrie= 
chische Musik bildet die theoretische Grundlage 
der Tonskalen und Rhythmenformen, wenngleich 
die orientalisch-türkischen Einflüsse äußerst stark 
hervortreten. In der wilden Berglandschaft des 
Epeiros (Epirus) hat sich die alte griechische Volks- 
musik trotz der langen Osmanenherrschaft noch 
am reinsten, in manchen Tälern geradezu unver- 
fälscht erhalten. Diese Gegend ist besonders um 
‚ Suli ein schier unerschöpflicher Born alter Folk- 
lore. Der Raum von Argyrokastro in Albanien 
bildet das Zentrum der polyphonen Vokalmusik 
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(a cappella), während im Nordwesten, bei Konitsa, 


der einstimmige Gesang vorherrscht. 


Wir unterscheiden hier zwei Stilarten: wenig ent= 
wickelte einfache melodische Themen, die ständig 
wiederholt werden — wie die Tanzlieder (der Tsa= 
mikos und Syrtos), die man mit hellen klaren 
Stimmen singt —, und Lieder mit freiem Rhythmus, 
wie die Klephthen-Lieder (Heldengesänge), die mit 
nasaler Stimme vorgetragen werden, die dem 
durchdringenden gellenden Klang der mittelgrie= 
chischen Pipiza (Oboe) ähnelt. Dazu kommen noch 
tonleiterartige gutturale Akkord-Ornamente, die 
zur Ausschmückung dieser Lieder dienen, was sehr 
an den Vokalstil der alten sakralen byzantinischen 


Musik erinnert. Die Klephthenballaden, die dem 


17:—18. Jahrhundert entstammen und den Akriten= 
liedern verwandt sind, scheinen aus der Tradition 
der byzantinischen Kirchenmusik herzustammen — 
jedenfalls können wir hier frappante Übereinstim- 
mungen feststellen! 


Wie in den Schwarzen Bergen, der Crna Gora 
Jugoslawiens, so lebt auch in der Bergwildnis des 
Epeiros heute noch das aus dem Mittelalter stam= 
mende Heldenlied, von Generation zu Generation 
weiterverpflanzt. Der Barde ist zugleich Dichter. 
Er gestaltet bei jedem Vortrag seine Epen neu. 
Gegeben sind nur der Inhalt und die äußere me= 
trische und musikalische Form. Die metrische Form 
ergibt sich durch Silbenzählung. Die Melodie= 
bewegung ist der Sprachmelodie angepaßt. — Sehr 
verbreitet sind heute noch die „Moirologia”, die 
Nänien oder Threnodien der alten Hellenen. Man 
trägt sie psalmodierend im Leierton vor, bisweilen 
improvisiert, während der Totenwacht. In diesen 
Totenklagen drückt sich der Schmerz der Ver= 
wandten aus, - obgleich solche Begräbnislieder 
manchmal berufsmäßigen Klageweibern anvertraut 
werden. In Suli stimmen Männer die Moirologien 
an. 

Äußerst einprägsam sind auch die Lieder der 
Hirten, die meist auf der Flöte gespielt werden: sie 
beruhen auf der fünfstufigen Leiter, sind reich 
mit Prallern und Trillern verziert und tragen oft 
einen archaischen Charakter. Unendlich zart und 
nostalgisch, begleiten diese Weisen den Hirten an 
langen Sommertagen in der Einsamkeit der welt= 
abgeschiedenen Bergwildnis. Beim täglichen Auf= 
trieb der Herden spielt man im Gebiet von Janina 
(Joanina) traditionelle Weisen wie den Skaros, 


, und zwar auf der Dzamara (Holzflöte): diese Me= 


lodien sind von einer herzzerreißenden Wehmut, 
man beschließt sie oft mit einer kurzen Coda im 
Rhythmus des Tsamikos-Tanzes, des epeirotischen 
Volkstanzes. 


Die griechischen Tänze sind außerordentlich inter- 
essant. Wir unterscheiden zwei Arten, den leb= 


haften Pidiktos oder Sprungtanz und den lang=. 


samen Syrtos oder Schleiftanz. Sie entstammen 
noch der althellenischen Tradition, dem schon bei 
Homer bezeugten „Choros“ (Reigentanz). Am be= 
liebtesten ist der nach der Stadt Kalamai (Kala- 
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mata) benannte „Kalamatianos“, ein Syrtos im ?/s= 
Takt, mit dem viele Gesellschaftsfeiern eingeleitet 
werden. Im Dodekanes ist die durch ihren 2/ı= 
Rhythmus charakteristische Sousta beheimatet. 
Im Gegensatz zum rauhen Norden sind die Volks- 
lieder und Tänze Mittelgriechenlands (Liwadia) 
‚und des Peloponnes (Morea) sowie vor allem der 
Inselwelt (Archipelagos) heiter und beschwingt. 
Von welcher Innigkeit des Gefühls ist das ent- 
zückende Kinderliedchen „Gaitani”, das aus dem 
‚ Dodekanes stammt! Wie zart und süß klingen die 
Liebeslieder wie „Gerakina“, „Ich trinke, um zu 
vergessen” und das moderne schalkhafte Lied von 
der „Bettdecke“ aus Naxos. Hier offenbart sich das 
fröhliche und feurige Temperament des Insel- 
volkes, überquellende Lebensfreude, die in selig 
taumelnde dionysische Ekstase ausschlägt. 
Als Musikinstrumente benutzt man auf dem Fest- 
land wie auf den Inseln-der Ägäis vornehmlich die 
pontische und die kretische Lyra (eine Abart der 
arabischen Rebec), ein Saiteninstrument mit drei 
Saiten, die Laute, die Santuri (Cymbal),dieGainda 


Zeitgenössische Musik in Jugoslawien 


Um den jetzigen Stand der Musik in Jugoslawien 
zu verstehen, muß man etwas von der Geschichte 
dieses Landes wissen. Während Jahrhunderten ge= 
hörten die Gebiete, die das heutige Jugoslawien 
bilden, den verschiedensten Ländern an — der 
Türkei, Griechenland, Italien, Österreich-Ungarn 
und Bulgarien. Die Türkei, die noch bis 1912 große 
‚Teile Jugoslawiens besaß, unterdrückte systema= 
tisch jeglichen Versuch, ein kulturelles Leben nach 
westlichem Muster aufzubauen. In den nördlichen 


- und westlichen Gebieten des Landes, die unter öster- 


reichisch-ungarischer Herrschaft standen, domi= 

nierte der germanische Einfluß und ist auch heute 

noch spürbar. In Istrien und Dalmatien herrschte 
der italienische Einfluß vor. 

Kriege und Verwüstungen kennzeichnen die tra= 
gische Geschichte Jugoslawiens, in der die ver= 
schiedenen ethnischen Gruppen (Serben, Kroaten, 
Bosnier, Slowenen, Montenegriner und Maze= 
donier) seit undenklicher Zeit in steten Kämpfen 
um ihre Existenz und um die Erhaltung ihrer In= 
dividualität verwickelt waren. Es ist deshalb auch 
nicht verwunderlich, daß ganze Gegenden Jugo= 
slawiens bis vor kurzem eine kulturelle Wüste 

waren. Aber gerade diese Bedingungen stärkten 
und ermutigten die Volkskunst in ihren verschie= 
denen Formen — vor allem Volksmusik und Tanz 

—, die noch heute von außerordentlichem Interesse 
und ursprünglicher Vitalität sind. 

Im Laufe dieses Jahrhunderts trat eine allgemeine 
Besserung der Lage ein. Die türkische und öster- 
reichisch-ungarische Herrschaft nahm ein Ende, und 

‘das seit langem wachwerdende nationale Bewußt= 
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(Dudelsack), Pipiza (Oboe), ferner Klarinette, Def 
oder Daul (Tamburin) und Trommeln aller Art. 
Aus der Fülle von Aufnahmen griechischer Volks= 
musik möchte ich besonders die ausgezeichnete 
Chant-du-Monde-Platte „Epirus“ (Folklore Grec 
Nr. 1: Epire, LYD — 4090) erwähnen, die uns un- 
verfälschte altertümliche Volksweisen, Helden- 
lieder, Totenklagen, Hirtengesänge und -Tänze zu 
Gehör bringt. Diese klanglich makellose, reizvolle 
Aufnahme ist von dokumentarem Wert. Ferner sei 


“noch die Philips-Platte „Griechische Volkslieder und 


Tänze“ N 00745 R erwähnt, auf der ein griechi= 
sches Volkslied- und Tanz-Ensemble konzertiert. 
Die hier dargebotenen Melodien schmeicheln dem 
Ohr durch ihre Lieblichkeit und Süße, wirken je- 
doch im Vergleich zu denen der Epirus-Platte bei 
weitem nicht so frisch und stilecht, sondern viel: 
mehr für den Konzertsaal zurechtgemacht. 


Anm.: Die Schallplatten-Aufnahmen. der französischen Firmen 
„Chant=-du=-Monde” und „Boite ä Musique” (BAM) sind durch 
den Auslandsdienst der Electrola-Gesellschaft m.b.H., Köln- 
Braunfels zu beziehen. 
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sein entwickelte sich rasch. Musikalische Organi= 
sationen wurden ins Leben gerufen (Chöre, Or= 
chester, Opernkompanien) und die Musikerziehung 
wurde erweitert. In Belgrad wurde 1920 die erste 
ständige Oper gegründet, die Belgrader Philhar- 
monische Gesellschaft 1925 und die Musik= 


. akademie 1937. Der zweite Weltkrieg brachte 


diese Entwicklung zu einem vorübergehenden 
Stillstand. 


Nach Ende des Krieges wurde Jugoslawien wieder 
zu einer Bundesrepublik rekonstituiert, die sechs 
Volksrepubliken umfaßt: Serbien, Kroatien, Her= 
zogowina, Slowenien, Mazedonien und Monte= 
negro. Eines der Hauptprinzipien des neuen Re-= 
gimes war und ist noch, die Künste zu fördern, 
nicht nur in den Zentren des Landes, sondern auch 
in dem rückständigen Hinterland, und es ist wirk= 
lich erstaunlich, was in so kurzer Zeit erreicht 
worden ist. In Skopje, der Hauptstadt Maze= 
doniens, gab es vor dem Kriege praktisch kein 
kulturelles Leben. Heute hat Skopje eine ständige 
Oper, ein Theater, ein Ballett und ein Symphonie= 
Orchester, eine öffentliche Musikschule, ein folklo- 
ristisches Institut und einen sehr aktiven Rund= 
funk. Ähnlich — wenn auch in kleinerem Maßstab 
— ist die Situation in der zurückgebliebenen Repus 
blik Montenegro. Im Zuge des allgemeinen Pro= 
gramms, das Erziehungssystem zu verbessern, 
wurden in Montenegro vier Musikschulen errich= 
tet, und die Hauptstadt Titograd hat zum ersten= 
mal in ihrer Geschichte ein verhältnismäßig reges 
Musikleben, in dem Radio Titograd den Mittel- 
punkt darstellt. 
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Dank dem jugoslawischen Komponistenverband 
war es mir möglich, verschiedene Teile des Landes 
zu besuchen und viel zeitgenössische Musik 
— darunter auch Volksmusik — zu hören. Dabei 
lernte ich auch die führenden Komponisten, Diri= 
genten, Musikerzieher und Kritiker kennen. 


Überall begegnete ich einem regen Interesse für 
die Musik und das Musikleben anderer Länder. 
Die Diskussionen, in denen die Jugoslawen selber 
oft die gegenteiligsten Meinungen äußerten, waren 
offen und keineswegs gehemmt. Auf dem Gebiet 
der Kunst gibt es keine gleichgeschaltete Kunst= 
politik mehr. Ganz im Gegenteil, man ist sehr an 
den Entwicklungen in den westlichen Ländern 
interessiert und versucht, sich auf dem laufenden 
zu halten. 

In Jugoslawien gibt es heute, kraß ausgedrückt, 
zwei ziemlich gegensätzliche Meinungen, welchen 
Weg die jugoslawische Musik einzuschlagen habe. 
Auf der einen Seite stehen die „Folkloristen“, die 
den Standpunkt vertreten, ein Komponist täte gut 
daran, das reiche Erbe seiner eigenen Volksmusik 
in seinen Werken zu verwerten. Andere, und dar= 
unter viele junge Komponisten, meinen, daß man 
von dem Folkloristischen absehen und einen „uni- 
versellen“ Stil anstreben müsse. Auf beiden Seiten 
gibt es manches Für und Wider. Die jugoslawische 
Volksmusik stellt einen unbeschreiblich großen 
Schatz dar — wie reich, beginnt man erst jetzt zu 
ahnen. Ich habe Aufnahmen echter Volksmusik 
gehört, die vor kurzem im Hinterland gemacht 
wurden und ebenso schön wie musikalisch inter= 


essant sind. Ob dies aber bedeutet, daß die Volks= 
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Mazedonische Kavalen= 
Spieler 


musik in der ernsten 
Musik verwertet werden 
müsse, ist eine andere 
Frage. Die „Folkloristen“ 
meinen ja, damit die jugo= 
slawischen Kompositio= 
nen eine eigene Farbe, 
einen eigenen Stil gewin= 
nen. Die „Universalisten“ 
sind skeptisch; sie sehen 
darin eine Gefahr, daß 
die jugoslawische Musik 
in eine Art Provinzialis= 
mus gelenkt wird, der sie 
von der europäischen 


Sie deuten ferner auf die 
Tatsahe hin, daß es 
eigentlich den „Jugosla= 
wen“ gar nicht gibt — es 
gibt Serben, Kroaten, 
Bosnier, Mazedonier, 
Montenegriner und Slo= 
wenen, von denen jeder seine eigene Kultur und 
seine eigene Volksmusik besitzt, die von der 
andern oft frappierend verschieden ist. Deshalb 
könnte die jugoslawische Musik in einen zersplit= 
ternden Regionalismus verfallen, der mit vielen 
Dialekten zu vergleichen wäre. 


Welcher Standpunkt der richtige ist, kann man 
natürlich nicht kategorisch entscheiden, und das 
Gute daran ist, daß niemand dies versucht. Jeder 
vertritt seine eigene Meinung und schreibt eine 
dementsprechende Musik. Die Vernünftigsten 
sehen ein, daß es letzten Endes nicht auf die Ver= 
wendung oder Nichtverwendung der Volksmusik 
ankommt, sondern auf die Qualität der Musik. 
Für viele bleibt die Musik Bartöks das Ideal — 
eine Musik, in der das folkloristische Element 
anwesend ist, aber durch die vollkommene Syn= 


these von Kunst= und Volksmusik zum Univer 


sellen gelenkt wird. j 


Die Mehrzahl der Kompositionen, die ich in Kon= 
zerten, auf Schallplatten und auf Band hörte, 
hatte eine Beziehung zur Volksmusik — direkt 
oder indirekt, aber dies mag auch daher kommen, 
daß ich vorwiegend Werke älterer, schon etablier= 


ter Komponisten hörte; viele Komponisten der 


jüngeren -Generation experimentieren mit mo= 


dernen, „abstrakten“ Stilen. Viele Werke hinter 


ließen einen starken Eindruck — so viele, daß ich 
hier nur einige nennen kann: das konservativ ge= 


baute, aber außerordentlich schöne Streichquartett 


von M. Vukdragovic, das serbische Elemente in 


den schlichten, sparsamen Stil integriert; M. Ri= 
stics originelle „Symphonische Variationen“, die 3 


Musik im allgemeinen zu. 
sehr absondern könnte. - 
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keine offene Beziehung zur Volksmusik haben H 
die eigenwilligen und eigenartigen „Chants de 
l’Espace” von M. Mari, der einzigen Komponistin 
Jugoslawiens, in denen die Tonalität sehr frei be- 
handelt wird; D. Radies amüsante „13 Skizzen“ 
für kleinen Chor und Kammerorchester, in wel- 
chen (wie auch bei manch anderen jungen Kompo= 
nisten) der Einfluß Strawinskys spürbar ist; I. Brka= 
novics eindrucksvolles „Triptik“; die „Variationen 
für Orchester“ von dem talentierten, 25jährigen 
P. Despali; P. Ramov!’ „Choral und Toccata“ für 
Orchester, in denen die Polytonalität effektvoll 
verwendet wird. 

Die Webern=Nachfolge und die serielle Technik 
sind so gut wie gar nicht vertreten Es scheint (und 
dieser Eindruck wurde mir in vielen Diskussionen 
mit Komponisten und Kritikern bestätigt), daß 
diese Art Musik der slawischen Mentalität fremd 
ist. Den Jugoslawen ist eine melodische Begabung 
angeboren. Obwohl dies nicht die Verwendung 
gewisser Elemente der seriellen Technik aus- 
schließt, ist es doch: unwahrscheinlich, daß sie von 
dem pointillistischen Stil angezogen werden. 
Daß so viel gute Musik in Jugoslawien geschrie= 


- ben wird, ist bis zu einem gewissen Grad dem 


außerordentlich regen Musikleben zuzuschreiben. 
In diesem verhältnismäßig kleinen Land gibt es 
nicht weniger als elf Opernhäuser, die eine volle 
Saison hindurch spielen. Natürlich verbürgt An- 
zahl allein nicht Qualität, aber meiner Erfahrung 
nach war die Qualität der Aufführungen überall 
erstaunlich gut — selbst in den abgelegenen Pro- 
vinzen, wie in Skoplje. Dort sah ich einen guten 
Ballett-Abend; aber meine Begleiter entschuldigten 
sich nachher, weil ich gerade die „dritte Garnitur” 
erwischt hätte. Die Belgrader Oper ist mit Recht 


in Europa berühmt, und die Oper in Zagreb, der 
Hauptstadt Kroatiens, ist nicht weniger hervor- 
ragend. Ich sah dort eine ausgezeichnete Auffüh- 
rung von Prokofieffs „Die Verlobung im Kloster“ 
(mit recht modernen Bühnenbildern) und Giorda-= 
nos „Andre Chenier”. 


Zagreb, wie auch Ljubliana, stellt einen Ausnahme- 
fall unter den jugoslawischen Städten dar, denn sie 
hat eine relativ alte Tradition, die bis zum Beginn 
des 19. Jahrhunderts zurückzuführen ist und noch 
den Glanz des damaligen Österreich widerspiegelt. 
Trotzdem ist allein die Aufzählung der Musikorga- 
nisationen, die in Zagreb, einer Stadt mit rund 
400 000 Einwohnern bestehen, verblüffend: eine 
Oper, fünf Theater, das Zagreber Philharmonische 
Orchester, das Radio-Symphonie-Orchester, das 
Radio-Kammerorchester, die berühmten Solisti di 
Zagreb und verschiedene Kammermusikgruppen 
und Chöre. Die „Jeunesse Musicale” zählt etwa 
80 000 Mitglieder. Die jährlichen staatlichen Zu= 
schüsse betragen für die Oper, das Ballett und das 
wichtigste Theater 340 Millionen Dinar. 


Das Musikleben in Ljubliana, Hauptstadt von 
Slowenien, ist sogar noch erstaunlicher. Diese 
Stadt mit 140 000 Einwohnern hat außer vielen 
Musikschulen, Amateur-Orchestern und -Chören 
drei Symphonie-Orchester, zwei Berufschöre und 
eine Musikakademie (gleich Musikhochschule), 
drei Theater und eine ausgezeichnete Oper. Kon= 
zerte, Opern= und Theatervorstellungen sind fast 
immer ausverkauft. 

Diese kulturelle Hochkonjunktur wiederholt sich, 
in verschiedenen Abstufungen, in ganz Jugo= 
slawien. Sie stellt einen zielbewußten Versuch dar, 
.die verlorene Zeit nachzuholen. 


Musik und Musiker in Alma Mahler-Werfels 


»And the Bridge is Love«‘) 


„Erom childhood on I had been yearning for 
the ‚blue sky on earth‘ and I found it in 
music.” (Von Kindheit an habe ich mich 
nach der „blauen Blume” gesehnt und sie 
in der Musik gefunden.) 

Alma Mahler-Werfel 


Als Alma Mahler-Werfel, nach Franz Werfels 
Tode, ihre Memoiren nach Tagebüchern und Er= 
innerungen niederschrieb, erkannte sie ihre „die= 
nende Hingabe und Erfüllung im Leben Gustav 


Mahlers und Franz Werfels” als eigentliche Mis= 


sion ihres Daseins: „Gustav Mahler and Franz 
Werfel were the essence and substance of my 
life” (Gustav Mahler. und Franz Werfel waren 
Wesen und Gehalt meines Lebens. — p. 303). 


HERMANN FÄHNRICH 


Medium ihres Wesens und Lebens war die Musik, 
deren gefährliche Macht sie schon früh erfährt: 
„My most dangerous and indispensable love was 
music.” (Meine gefährlichste und unentbehrlichste 
Liebe galt der Musik. — p. 4) Franz Werfel begriff 
diese Gefahr in Almas Idolen: Nietzsche und 
Wagner. In ihrer Wagnerliebe erkannte er die 
selbstzerstörende Kraft, die aber — ihrem erotisch= 
musikalischen Wesen verbunden — unbedingter 
und schöpferischer wirkt als in den Komponisten 
ihrer näheren Umgebung (Schönberg — p. 104). 

Gleich einem Magneten zog diese Kraft die füh- 
renden Musiker ihrer Zeit an: Gustav Mahler, 
Hans Pfitzner, Franz Schreker, Arnold Schönberg, 
Alban Berg und Ernst Krenek. In diesen Begeg=- 
nungen spiegelt sich ein Entwicklungsweg mo- 
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derner Musik, zu dem sich — durch Franz Werfel — 
das aus dem Geiste der Musik geborene Dichter- 
wort gesellt. : 

Schon früh offenbart sich Almas musikalische 
Begabung, bedingt und genährt durch die künst= 
lerische Tätigkeit ihres Vaters, des bedeutenden 
österreichischen Landschaftsmalers Emil B. Schind= 
ler. Mit neun Jahren begann sie, ohne fremde 
Anleitung, zu komponieren. Nach dem frühen 
Tode ihres Vaters (1892) unterwies sie ein blinder 
Organist im Kontrapunkt und brachte ihr Richard 


Wagner nahe. Ihre schöne Mezzosopranstimme 
ging bei diesem Studium zugrunde, aber „I lived 
in a musical miracle of my own making“ (Ich 
lebte in einem musikalischen Wunder eigener 
Ideen. — p. 10) Im Elternhaus unverstanden, blieb 
Musik ihr Trost, wovon ein früher Sonatensatz 
kündet. Alexander Zemlinsky, der Lehrer der 
modernen Musikergeneration, erweckte ihr Musik= 
verständnis und erschloß ihr das Reich der mo= 
dernen Musik, in dem sie — wie nur wenige ihrer 
Zeitgenossen — heimisch wurde. 

Galt ihre Vorliebe auch zeitlebens der „absoluten 
Musik“, so liegt der Hauptakzent ihres eigenen 
Schaffens auf vokalem Gebiet. Ihre von Mahler 
anfänglich verkannten Lieder bilden den Auf 
takt ihrer Beziehungen zu Franz -Werfel. Alma 
erzählt, wie bei ihrer ersten Begegnung mit Werfel 
ihre Melodie zu seinem ‚Gedicht: 


„Nie und nichts wird mein 
mein Besitz allein 
Das zu erkennen.” 


aufklang. — Der Dämon Musik überschattete ihr 
Zusammenleben mit Mahler, Kokoschka, Gropius 
und Werfel. Als sie sich von Walter Gropius löste, 
vertraute sie ihrem Tagebuch: „War es nicht Frau 
Musika, die uns trennte, — sie, die nicht Gropius’ 
Element war?” (p. 135) 
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Ihre Musikauffassung schied sie auch von anderen 
geliebten Menschen ihrer Umgebung. Ihre Tochter 
Anna (aus der Ehe mit Gustav Mahler) bekennt 
einmal: „Wir empfinden selbst Musik verschie- 
den! Du behältst alles, was du gehört hast, ich, 
was ich gesehen habe?). Darum kann ich leichter 
Bach auswendig spielen als Wagner. Bach und 
Reger entsprechen nicht deiner Musikalität, die 
Wagner und Schumann so hervorragend wieder- 
gibt.” (p. 90) Die zerstörende Macht der Musik 
erfährt Alma in ihrer Verbindung mit Kokoschka. 
Als sie ihm einst Wag= 
ners „Parsifal“ vorspielt, 


löste die Musik in ihm 
eine Nervenkrise aus: 
während sie spielt, flü= 
stert er ihr gespenstisch= 
unheimliche Worte zu. 
Vom Klavier aufsprin= 
gend verfolgt er sie — wie 
Dr. Mirakel in „Hoff- 
manns Erzählungen“ —, 
bis sie in ihrem Zimmer 
zusammenbricht.Dieselbe 
dämonische Macht bes 


Alma Mahler=Werfel 
und Franz Werfel 


herrscht auch jene Szene, als Alma — nach schwe= 
rer Entbindung in einem Wiener Hospital — Franz 
Werfel empfängt: Von der Straße herauf ertönt 
die Trauermusik eines Leichenzuges — Vorahnung 
des plötzlichen Todes ihres Kindes. Das gleiche 
Gefühl hatte ihr, während Mahler die „Kinder= 
totenlieder“ komponierte, den Tod ihres Töchter 
chens Maria vorausverkündet. 

Aber diese zerstörende Macht der Musik wirkt zu 
anderen Zeiten aufbauend: Eine „Tristan“=Auf= 
führung löste ihre seelische Starre nach Franz 
Werfels Tode und verlieh ihr die Kraft, ihr Leben 


von neuem aufzubauen. 


Almas Ehe mit Gustav Mahler eröffnete diese 
Begegnungen. Sie empfindet ihr Zusammenleben 
als „unbewußte Notwendigkeit”: „Heute weiß ich, 
daß ich Mahler heiratete, weil meine Seele unbe= 
wußt ihn seit Jahren erträumte. Mein Bewußtsein 
hat mich mein ganzes Leben hindurch geführt; 
aber mein Unbewußtes blieb der Idee treu und 
zog mich unwiderstehlich zu ihm hin.“ (p. 81) 


Zunächst bereitete ihr diese Ehe eine Enttäuschung. 
Mahler verbot ihr jede selbstschöpferische Tätig- 
keit, damit sie nur seinem eigenen Schaffen diene. 
Sie verstand diese Entsagung, ihre Individualität 
einem größeren Leben zu opfern, wenn auch eine 


' nicht heilen wollende Wunde in ihr zurückblieb. 


(p: 19) Endlich gewährt er ihr Einblick in sein 
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Schaffen. Aus einem anfänglichen „Job“: „... wir 
wetteiferten miteinander, wer zuerst fertig würde, 
ich mit dem Kopieren oder er mit dem Kompo- 
nieren....“ wurde allmählich ein tiefes Verstehen 
seiner schöpferischen Eigenart, als deren Basis sie 
die „symphonische Form“ erkannte. Daher nannte 
sie — gegen seinen Willen — das „Lied von der 
Erde“ eine Symphonie. Besonders teuer waren ihr 
die Sätze seiner unvollendeten Zehnten Symphonie, 
„in ihr hatte er alle Aufschreie, alle Zärtlichkeit 
für mich gestaltet“. (p. 59) Erst kurz vor seinem 
Tode erkennt Mahler Almas schöpferische Bedeu= 
tung: er gibt ihre Lieder heraus, überwacht ihre 
öffentliche Aufführung und widmet ihr, in dank- 
barer Erkenntnis ihres Lebens für ihn, seine 
„Achte Symphonie“, deren zweiter Teil, die 
Anachoretenszene aus Faust II, in den Jubelhym-= 
nus des „Ewig-Weiblichen“ ausklingt. 


Durch ihre Verbundenheit mit Mahlers Werken 
— „von der Fünften Symphonie an war ich mit 
der Entstehung jeden Werkes innig vertraut, hatte 
die einzelnen Teile kopiert und dadurch das Ganze 
vollkommen begriffen“ (p. 151) — konnte sieihnen 
später getreue Interpretin seiner Absichten wer- 
den: in den Amsterdamer Mahler=Festivals unter 
Mengelberg, den Wiener und Münchener Auffüh- 
rungen unter Bruno Walter und der .glanzvollen 
Wiedergabe der „Achten“ in Hollywood unter 
Eugen Ormandy. 


Als das Publikum allmählich auch den Kompo-= 
nisten Mahler schätzen lernte, schrieb sie in ihr 
Tagebuch: „Ich sah- einmal wieder, wie recht ich 
hatte, mein Los an Mahlers zu binden, zu einer 
Zeit, als das Publikum in ihm nur den genialen 
Opernleiter sehen wollte und an seinem schöpfe- 
rischen Genius achtlos vorüberging.” (p. 302) 
Bezeichnend für ihre selbstbewußte Persönlichkeit 
ist die Distanz, die sie zu Mahlers Werk ein= 
nimmt: „Im großen ganzen war ich nicht immer 
mit seiner Musik einverstanden. Manches erschien 
mir fremd, nicht genügend aufgebaut und oft zu 


‚lang. Die Sechste und Siebente Symphonie und 


das „Lied von der Erde” — ja, sie berührten mich 
aufs tiefste.“ (p. 151) 


| Noch zu Mahlers Lebzeiten lernte sieRichard Strauss 


und Hans Pfitzner kennen. Als Mahler in Krefeld 


seine Dritte Symphonie aufführte, entschied .Ri- 


chard Strauss durch seinen herzlichen Beifall den 
Erfolg des Werkes. Einige Jahre später dirigierte 
Mahler Strauss’ „Feuersnot” an der Wiener Hof= 
oper. Almas Tagebuch berichtet dazu von einer 
unliebsamen Begegnung mit dem Ehepaar Strauss. 
Frau Pauline äußerte sich abfällig über das Werk 
ihres Gatten, es gab eine peinliche Szene, die 
Strauss abzuschwächen suchte. In seiner Unter= 
redung mit Mahler gewann Alma die Überzeu- 
gung, Strauss sei immer nur auf seinen eigenen 
Vorteil bedacht (p. 26), und in einer launigen 
Variante des Goetheschen „Gang nach Emmaus” 
nennt sie ihn — zwischen den „Propheten“ Pfitz= 


ner und Schönberg — „das Weltkind in der Mit- 
ten“. — Später änderte sie ihr Urteil, Strauss und 
Pfitzner erscheinen ihr Deutschlands größte Mei= 
ster, mit warmen Worten verteidigt sie Strauss’ 
Wirken im „Dritten Reich” gegen die Angriffe 
von Thomas Manns Sohn Golo. 


Zu einer menschlich-nahen Beziehung kam es 


‘ zwischen Strauss und ihr jedoch nie, Die brachte 


sie Pfitzner, trotz seiner bizarren Eigenheiten, ent- 
gegen. Auch ihn hatte sie in Krefeld kennen= 
gelernt. Pfitzner hatte Mahler gebeten, seine „Rose 
vom Liebesgarten” in Wien aufzuführen. Dieser 
lehnte strikt ab. Später gelang es Alma, Mahler 
zur Aufführung zu, bewegen. Pfitzners Dankbar- 
keit zeigte sich in seltsamen Forderungen: sein 
Liebeswerben konnte Alma nicht erwidern; seinen 
Wunsch, Direktor der Wiener Staatsoper zu wer- 
den, vermochte sie, trotz ihrer Beziehungen, nicht 
zu erfüllen. Wie sehr Pfitzner ihre Musikalität 
schätzte, zeigt jene von ihr beschriebene Szene, 
wo beide einen Teil seiner Oper „Palestrina” 
vierhändig spielen. (p. 89) Nach seinem Tode 
schrieb sie in ihr Tagebuch (Mai 1949): „Mein 
geliebter, bewunderter, oft schrecklicher Freund, 
Hans Pfitzner, starb in Salzburg.“ 


Franz Schreker nennt Alma in ihrem Tagebuch 
einen begabten Komponisten... „eine Zeitlang 
begleitete ich seinen Lebensweg, dann verließ ich 
ihn zur rechten Stunde“. (p. 69) Seine Opern: „Der 
ferne Klang“ — „Das Spielwerk und die Prinzes- 
sin“ — „Die Gezeichneten“ — „Irrelohe” waren ihr 
vertraut. „Er hatte Sinn und Talent für das Poe= 
tische“, urteilt sie, „aber er erreichte niemals die 
wahre Höhe.” (ibid.) Als sie später Franz Werfel 
bat, einen neuen Text zu „Irrelohe“ zu schreiben, 
lehnte dieser ab, er wolle mit dieser „Treibhaus= 
Phantasie” nichts zu tun haben. — So schwand 
Schreker aus ihrem Leben. 


Künstlerisch und menschlich näher stand ihr Alban 
Berg. Als er ihr in ihrem Salon aus dem ent= 
stehenden „Wozzeck“ auf dem Klavier vorspielt, 
bemerkt sie richtig: „Diese durch und durch orche= 
stral empfundene Musik hinterließ auf dem Kla= 
vier nur einen schwachen Eindruck.“ (p. 181) Trotz 
des triumphalen Erfolges dieses ihr gewidmeten 
Werkes in Berlin unter Erich Kleiber wurde die 
Prager Erstaufführung ein Mißerfolg. Anschaulich 
beschreibt Alma die wachsende Feindseligkeit des 
Publikums, die in einem Berg provozierenden 
Tumult endete. Einen zarten Beweis treuer Freun= 
desliebe gab Alban Berg Alma mit der Kompo- 
sition eines Violonkonzerts „Dem Gedenken eines 
Engels” als Requiem für ihre verstorbene Tochter 
Manon (aus der Ehe mit Walter Gropius). Nach 
Bergs Tode (24. 12: 1935) schrieb Alma: „Ich 
weinte um Alban, dessen letztes Werk, ein Re- 
quiem für mein Kind, sein eigenes geworden war.“ 


(p. 229) 
1915 hatte Alma Arnold Schönberg in Berlin auf= 
gesucht und, mit Unterstützung einer reichen 
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Amerikanerin, seinen Wunsch erfüllt, in Wien 
Beethovens Neunte zu dirigieren. Sie stellte ihm 
dazu ihre eigene Partitur (in Mahlers Einrichtung) 
zur Verfügung. Leider machte Schönberg keinen 
Gebrauch davon, so daß er gänzlich unvorbereitet 
vor das Orchester trat. Das Publikum bereitete 
seinem Debüt daher eine kalte Aufnahme. 1920 
sahen sie sich bei einem Mahler-Festival in 
Amsterdam wieder. Alma notiert einige seiner 
Musikurteile in ihr Tagebuch: der Musik Italiens 
mangele das, was die Deutschen alle hundert Jahre 
besäßen, einen Komponisten, der bis zum Himmel 
rage (p. 147); Schönberg verehrte Beethoven, fand 
aber Bach zu monoton und machte sich über 
Puccini lustig, den er einen Vorläufer Franz Lehärs 
nannte. Dennoch erschien ihm Puccini größer als 
Verdi. Hier konnte ihm Alma nicht beipflichten, 
ihr schien Puccini nur näher ihrer eigenen Zeit zu 
stehen als Verdi. (p. 149) Die Aufführung der 
„Gurrelieder” Schönbergs in Wien gewinnt sie 
endgültig für sein Werk. In ihrem Musiksalon 
veranstaltet sie zwei Aufführungen von Schön= 
bergs „Pierre Lunaire“. In der ersten, unter der 
Leitung Steins, „sprach“ Erika Wagner den ihr 
von Schönberg selbst einstudierten Vokalpart. Die 
zweite Aufführung dirigierte Darius Milhaud. 
Diesmal „sang“ Maria Freund den Vokalpart. 


Interessant ist Almas Urteil: „An jenem Abend 
glaubte ich, zwei verschiedene Werke zu hören.” 
Schönberg konnte sich nur schwer in Milhauds 
Auffassung wiedererkennen, der aber der größte 
Teil des Publikums den Vorzug gab. Alma selbst 
fand Schönbergs rhythmische Version mit ge- 
sprochenem Wort originaler als die gesungene 
Partie, die sie an Debussy erinnerte. Beide Auf-= 
führungen hinterließen einen starken Eindruck, 
„das Publikum lauschte mit mehr oder weniger 
Anstrengung den herben Wunderklängen atona= 
ler Musik“. (p. 158) An einem anderen Nachmittag 
hatte sie Schönberg, Alban Berg, Cyrill Scott, 
Poulenc und Milhaud eingeladen. Ihr Tagebuch 
gibt die Eindrücke wieder: „War Schönberg atonal, 
so schienen mir Poulenc und Milhaud polytonal, 
während Cyrill Scott — zwischen ihnen — die 
tonale Richtung vertrat. Persönlich schien mir Mil= 
haud der talentierteste von allen zu sein, Scott 
wirkte fein, aber blutarm.” Dieser ungünstige 
Eindruck verschärfte ‘sich, als Scott „uns seine 
neueste Oper, ein endlos langweiliges, auf einen 
Hindutext geschriebenes Werk vorspielte.” (p.150) 
Auch im amerikanischen Exil blieb Alma Schön= 
berg und seiner Familie eng verbunden. Hier hatte 
sie eine Verstimmung zwischen Schönberg und 
Thomas Mann zu schlichten. Thomas Mann hatte 
mit ihr ausführliche Gespräche über Dirigenten 
und Komponisten geführt, während der Arbeit an 
seinem „Doktor Faustus”. Als das Werk erschien, 
kritisierte Alma die Hauptgestalt „Adrian Lever- 
kühn”: „Thomas Mann wollte einen Meister ge= 
stalten, und er schilderte einen Schüler. Seine Vor= 
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bilder sollten Mahler oder Hugo Wolf sein, und 


er schuf eine Nietzsche-Gestalt. Adrian ist kein 
wahrer Musiker, denn seine Werke sind aus 
mathematischen Experimenten hervorgegangen; 
während jeder wahre Musiker die innerlich gehörte 
Melodie niederschreibt.” (pp. 300/301) 


Obwohl Thomas Mann Schönbergs „Zwölf-Ton= 
System“ in seinem Werke ausführlich beschreibt, 
erwähnt er den Namen des Urhebers nirgends. 
Schönberg bat nun Alma, auf den Dichter einzu= 
wirken, daß er das Versäumte nachhole. Trotz der 
Zusage Thomas Manns blieb Schönberg verstimmt. 


Schwieriger gestalteten sich Almas Beziehungen 
zu Ernst Krenek. Als sie erfährt, daß ihre Tochter 
Anna mit Krenek in Berlin zusammenlebt, schreibt 
sie in ihr Tagebuch: „Anna lebt mit einem Kanni= 
balen irgendwo in Berlin. Er heißt Ernst Krenek, 
ein hochbegabter Musiker und Komponist.“ 
(p. 161) Unerbittlich besteht sie — vor der Ehe= 
schließung der beiden — auf einer festen Anstellung 
Kreneks, die dieser auch durch einen Mäzen erhält. 
Gelegentliche Besuche des jungen Paares auf dem 
Semmering und in Venedig lassen die Gegensätze 
zu Alma und Werfel immer schärfer hervortreten. 
Nur der Umstand, daß Krenek Werfel als Modell 
einer Figur des Verdi-Romans dient (Matthias 
Fischboek), läßt das gemeinsame Leben erträglich 
werden. — Es gibt sogar spaßige Momente, wenn 
Werfel und Krenek sich mit „Opernparodien” 
ergötzen. (p. 165) Sonst bleibt die Verbindung 
kühl und erlischt ganz, als Kreneks Ehe mit Anna 
wieder geschieden wird?). 


Problematisch erscheinen auch Almas Beziehungen 
zu fremdländischen Komponisten. Wie schwierig 
es ist, das Werk einer fremden Nation gerecht zu 


beurteilen, hatte Alma schon 1911 erfahren, als 


die französischen Meister Debussy, Dukas und 
„schu= 
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Pierne Mahlers Zweite Symphonie als zu 
bertisch”, zu „wienerisch, slavisch” ablehnten. 
1921 war Maurice Ravel drei Wochen Almas Gast 
in Wien. Über sein allzugepflegtes Äußere sowie 
seine Vorliebe für „sophistischen Kitsch” macht 
sie ihre Glossen. Ihr Interesse erlischt völlig, als 
Ravel, nach einem Konzert mit Schönbergs Kam= 
mersymphonie, erklärt, das sei keine Musik, ihm 
schiene das Werk in einem Laboratorium entstan= 
den zu sein. (p. 158) 


Nicht viel anders urteilte Puccini über Schönbergs 


„Gurrelieder“. Nach dem ersten Teil äußerte er 
sich verärgert: er sei hergekommen, um etwas 
ganz Außerordentliches zu hören, und er höre 
Wagner. Das interessiere ihn nicht. Er habe sich — 
unter Umständen — überzeugen lassen wollen, 
aber, was man ihm vorgesetzt habe, nötige ihm 
keine Achtung ab, das kenne er bereits. Als Alma 
ihn auf den zweiten Teil des Konzertes verwies, 
der ihm mehr zusagen würde, verließ Puccini den 
Saal. Später gestand er Alma seine Bewunderung 
für Schönbergs Werk. (p. 152) 
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Alban Bergs Totenmaske 


(1935), abgenommen von 
Anna Mahler 


Almas Urteile sind gewiß 
subjektiv und durch mehr 
oder minder große Sym= 
pathie mitbedingt. Be- 
wunderungswürdig aber 
bleibt ihre Aufgeschlos= 
senheit, die sie in dem 
schönen Ausspruch be- 
zeugt: „Was ist denn 
nun eigentlich wahr und 
echt? Mahlers tiefsinniges 
Werk oder das leuchtend= 
klare Richard Strauss’? 
Was soll man von Pfitz= 
ner sagen — von Schön- 
berg? Wahrscheinlich ha= 
ben alle vier recht, nur 
jeder in seiner Art.” 
(p. 208) Hier spricht eine 
Haltung moderner Musik 
gegenüber, die nur we= 
nige von Almas Zeit= 
genossen eingenommen 


haben‘). 


Mit Franz Werfel trat ein 
neues künstlerisches Ele- 
ment in Almas Leben: 
die Dichtung aus dem 
Geiste der Musik. Gewiß 
war Werfel nicht aus= 
übender Musiker, wie so 
viele andere Gefährten . 
Almas. Sie erzählt selbst, daß sie ihn in die An= 
fangsgründe der Musiktheorie eingeweiht habe, 
damit er auch die Chiffren der geliebten Kunst 
verstünde. (p. 141) Über sein Klavierspiel berichtet 
sie, daß er in Venedig auf einem kleinen transpor= 
tablen Klavier „mit einem Finger“ Verdische 
Melodien zusammensuchte. (p.206) Trotzdem 
künden die Tagebücher von gemeinsamem Musi= 
zieren (wobei wohl Alma Werfels Gesang beglei- 
tete). Wenn sie von einer geheimnisvollen Überein- 
stimmung in musikalischen Fragen erzählt, so 
handelt es sich um eine innere Musikalität: Alma 
vertonte Franz Werfels Gedichte; sie nahm an der 
Entstehung der größeren Werke, die alle der Musik 
verbunden waren, teil. Trotz ihrer Wagnerliebe 
vermag sie in Werfels sonnige, mediterrane Verdi= 
Welt einzugehen. 1924 erlebt sie mit ihm eine 
Aida-Aufführung in Kairo, wo 1871 Verdi sein 


Werk uraufgeführt hatte, Sie teilt sein ehrfurchts= 
volles Entzücken, als beide in Mailand das Hotel= 
zimmer mit dem kleinen Pianino betreten, worin 
Verdi seine letzten Lebenstage verbracht hatte. Sie 
weilt mit ihm in Venedig, dem Schauplatz seines 
Verdi-Romans. 

Inwieweit Alma an seiner Entstehung und an der 
Erörterung der vielen operngeschichtlichen und 
ästhetischen Problemen beteiligt war, geht aus den 
Memoiren nicht hervor. In ihrem Tagebuch kün= 
digt sie das Werk an... „ein Roman über Musik 
und Musiker, in dessen Mittelpunkt Verdi steht, 
den Werfel seit seiner Jugend glühend verehrte.” 
(p. 163) 

Der venezianische Aufenthalt bot die verschieden= 
sten Motive: a) Matthias Fischboeck. Er ist der 
moderne Musiker, der Antipode Giuseppe Verdis. 
Nach Almas Angaben hat Krenek Werfel als 


565 


Modell gedient. (p. 165) Fischboecks äußere, krän- 
kelnde Erscheinung ist auf ein Erlebnis Almas und 
Werfels zurückzuführen: als sie einst im Park 
„Eden“ der adriatischen Insel Giudecca saßen, 
sahen sie einen bleich und fieberhaft aussehenden 
jungen Mann in einem Rollstuhl, über dessen 
Beine eine rotbraune Decke gebreitet war. Neben 
ihm saß, ihn umsorgend, seine junge Frau. Seine 
ängstlich hoffnungslosen Augen starrten in den 
Schein der sinkenden Sonne. (p. 163)°) — b) Italo, 
der Sohn des Senators, Verdis Freund. Sein „Ur= 
bild“ ist der italienische Komponist Italo Monte= 
mezzi, den Alma in einem Toscanini=Konzert 
in Venedig kennenlernte. Als er beim „Meister= 
singer“-Vorspiel Almas Tränen gewahrte, fühlte 
sich Montemezzi, selbst ein großer Wagner-Ver=- 
ehrer, zu der jungen, anmutigen Frau hingezogen. 
Er begann einen oberflächlichen Flirt mit ihr, der 
Werfels Eifersucht erregte. Als Montemezzi, einige 
Jahre später, Alma und Werfel in Wien mit seiner 
jungen amerikanischen Frau besuchte, sprudelte er 
über - von guter Laune, obwohl seine Oper 
„LAmore dei Tre Re“ gerade in Wien durchgefal=- 
len war. (p. 164) — c) Bianca. Das größte Geheim- 
nis aber, das Werfel in seinem Roman verschloß — 
und wovon Alma nichts berichtet — war die Dar= 
stellung der liebenden, von Italo treulos verlasse= 
nen Bianca®). Ihr unmenschliches Leiden bei der 
Geburt ihres Kindes — die Verzweiflung des schul= 
digen Mannes, finden wir im Tagebuch Franz 
Werfels wieder, das Alma im sechsten Ka= 
pitel ihrer Memoiren veröffentlichte. (pp. 105 ff) 
— d) Verdi. Auch diese Gestalt trägt Züge Werfels. 
Die Wachträume des alten Maestros im Hotel- 
zimmer Venedigs, wo er seine Vergangenheit an 
sich vorüberziehen sieht, haben ihren Ursprung 
in Werfels eigenem Leben. (pp. 105 ff)?) 


Kritisch, wie einst dem Werke Gustav Mahlers, 
steht Alma auch dem Verdi-Roman gegenüber. 
Das Ganze erscheint ihr zu breit — (ein Fehler, den 
Werfel mit Balzac gemeinsam hat) —, auch vermag 


sie seine unbedingte Verdi=Liebe nicht völlig zu - 


teilen. Wagner schien ihr — im Vergleich zu Verdi 
— der größere Komponist. Aber sie wagt nicht, 
Werfel zu beeinflussen. (p. 165) Sollte Werfel die- 
sen inneren Widerstand doch gemerkt haben? 
Zweimal, so berichtet Alma, stürzte er mit dem 
halbvollendeten Werk in ihr Zimmer und bat sie, 
‚das Manuskript zu verbrennen. (ibid) Später wirft 
er ihr den Einfluß ihrer Idole Wagner und Nietz= 
sche vor. (p. 211) ‚Aber diese kleinen vorüber= 
gehenden Trübungen können die innere Gemein= 
schaft nicht zerstören. Dies bezeugt Almas Anteil 
an Werfels „deutscher Verdi-Renaissance“®). Am 
6. 4. 1934 besucht sie mit Werfel eine Mailänder 
Aufführung der „Macht des Schicksals”, jener 
Oper, „die Werfel und ich für die deutsche Bühne 
eingerichtet hatten. Es berührte mich tief, wie gut 
wir uns verstanden und miteinander Musik erleb= 
ten; obwohl sein Interesse mehr auf das Vokale 
gerichtet war, während ich die ‚reine Musik‘ be= 


566 


vorzugte.” (p. 221)°) Als Almas Tochter Manon 
schwer erkrankt war, unterbrach Werfel seine 
Arbeit und veranstaltete eine kleine Aufführung 
der „Macht des Schicksals“: Manon sprach die 
führende Frauenrolle (Leonore) von ihrem Roll- 
stuhl aus, während Werfel die Gegenspieler mimte 
und Alma die Klavierbegleitung übernahm. (p. 224) 
Dieses reicherfüllte Zusammenleben, das auch die 
Schreckenstage der Flucht nach. Amerika über 
Frankreich und Spanien überdauerte, fand erst mit 
Werfels Tod seinen Abschluß. Alma, die einst 
jubelnd bekannt hatte: „Die Musik, die ich mit 
ihm (Werfel) erlebe, ist die Luft, die ich atme” 
(p. 97), fühlt beim Kopieren der an sie gerichteten 
Briefe Werfels ihre Lieder wieder erklingen, „die 
er so sehr geliebt hatte.” (p. 304) 


Musik war und blieb das Band, das Alma Mahler= 
Werfel mit den Lebenden und Toten verband. Die 
Brücke aber, die sie vom Jetzt zum Einst schlug, 
ist die Liebe: „And the Bridge is Love.“ 


1) Alma Mahler-Werfel: „And the Bridge is Love“ in collobo= 
ration with E. B. Ashton (Harcourt, Brace and Co. New York, 
1958).- Sämtliche Zitate aus diesem Werk sind — in meiner 
Übersetzung — durch Seitenzahlen im Text vermerkt. 


2) Anna wurde Bildhauerin und erhielt später eine Professur an 
der Universität Los Angeles in Kalifornien. 


3) Zu einer anderen Auffassung bezüglich ‘des Fischboeck= 
Urbildes kommt Richard Specht in seinem Werk: „Franz 
Werfel. Versuch einer Zeitspiegelung.” (Paul Zsolnay=Verlag, 
1926.) Er nennt den Komponisten Matthias Hauer als Vorbild 
in „seinem atonalen Melos, seiner Ablehnung der mus. Tra= 
dition und seiner Vorliebe für ältere mus. Formen: Passa= 
caglia, Toccata“ (vgl. dazu den Artikel über Hauer von Herbert 
Eimert in MGG, Bd. V, 1956, Sp. 1823/1824). Auch scheinen die 
Beziehungen Werfels zu Krenek herzlicher gewesen zu sein, 
als Frau Mahler=Werfel sie darstellt. Sowohl Anna Amalie 
Abert in ihrem Artikel „Libretto” (MGG, Lieferung 72/73, 
1959, Sp. 726) als auch Karl H. Wörner in seinem Krenek=Artikel 
(MGG, Bd. VII, 1958, Sp. 1760) erwähnen das Libretto „Die 
Zwingburg“, eine szenische Kantate in einem Akt, das Werfel 
1922 für Krenek schrieb und das 1925 in Berlin uraufgeführt 
wurde. Nach Wörner vertonte Krenek auch 1922 Gedichte 
Werfels. Demnach scheint Werfel auch die positiven Eigen= 
schaften Kreneks anerkannt zu haben, die dann im Roman 
ihren Ausdruck in der fast unerklärlichen Sympathie Verdis 
für Fischboeck finden. - 


4) Als Gegenbeispiel diene Richard Spechts scharfe Polemik gegen 
die moderne Musik (vgl. seinen „Werfel” a. a. ©. Kapitel 13: 
„Der Fall Wagner und die Atonalen“). 


5) Analoge Stelle in Werfels: „Verdi. Roman der Oper.” (Paul 
Zsolnay=Verlag, 1930, Sonderausgabe) pp. 287 ff. 


8) ibid. pp: 543 ff. 
?) ibid. pp. 342-358. 


8) Auch Specht spricht in seiner biographischen Darstellung von 
einer künftigen deutschen Verdi-Renaissance, die er von Werfel 
erhofft. — Werfel hat folgende Libretti Verdis übersetzt und 
für die Bühne eingerichtet: „La Forza del Destino” — „Simone 


Boccanegra” — „Don Carlös” (in Zusammenarbeit mit Lothar 
Wallerstein). 


%) Auch diese Tatsache vermerkt Specht, wenn er sagt: „Musik 
ist für ihn (Werfel) Oper, Lied, Gesang in Verbindung mit 
dem Wort“, kurz, die italienische Opernmusik; obwohl er der 
tiefgründigeren deutschen Instrumentalmusik nicht verständ= 
nislos gegenübersteht. (a. a. O.) 
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DAS MUSIKLEBEN 


Berliner Festwochen 1959 


Arnold Schönbergs „Moses und Aron“ 


Während man auf der politischen Weltbühne über das 
Schicksal Berlins verhandelte, fanden in dieser „Ver= 


wegenen” Stadt zum neunten Male Festwochen statt, 


die überraschend viele Besucher (auch aus dem Aus= 
land) anlockten und zum überwiegenden Teile der 
Musik galten. Um Werke, Ausführende und Zuhörer 
schlang sich ein Band internationaler Zusammengehö- 
tigkeit. Man wurde bestärkt in dem Glauben an die 
kulturelle Bedeutung Berlins, das sich wieder einmal 
als musikalische Weltstadt fühlen durfte. Groß war 
die Spannweite der Programme, die von Mundharmo- 
nika und Glasharfe bis zum großen Orchester, vom 
Jazz bis zur ernsten Oper reichten. 


Der szenischen deutschen Erstaufführung von Arnold 
Schönbergs unvollendeter Oper „Moses und Aron” 
galt die regste Anteilnahme: eine Aufführung der 
Städtischen Oper Berlins, die während der Festwochen 
außerdem mit Wagners „Parsifal”, Händels „Belsa= 
zar”, Mozarts „Cosi fan tutte”, Cherubinis „Medea“, 
R. Strauss’ „Ariadne auf Naxos“, Hindemiths „Mathis 
der Maler“, Verdis „Falstaff“ und:Debussys „Pelleas 
und Melisande“ aufwartete. Den schon in der Bibel 
erkennbaren Gegensatz zwischen Moses und Aron hat 
Schönberg in seinem musikalischen Gedankendrama, 
das zugleich ein höchst gegenwärtiges Bekenntnis ist, 
vertieft. Die Tragik berüht hier darauf, daß beide 
Brüder im Ringen um ihr schwankendes Volk schuldig 
werden. Denn beide entfremden sich der Idee des 
alleinigen, unsichtbaren Gottes: Moses, der Mann des 
Gedankens, der Prophet dieses Gottes, der Gesetz= 
geber, der die Gesetzestafeln zertrümmert, und Aron, 
durch dessen Mund der wortungewandte Bruder (der 
aber bei Schönberg gar nicht so ungewandt ist) redet, 
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Aron, der Mann der Tat, der „Gott an die Götter 
verrät“, indem er den erhabenen Gottesgedanken 
durch „Bilder“ ‘erniedrigt. Im dritten Akt, der von 
Schönberg nicht komponiert und handlungsmäßig nur 
skizziert ist, hat Moses wieder zu Gott gefunden und 
rechnet mit Aron ab. Hier spricht am Schluß Schön= 
berg durch Moses’ Mund zum heutigen. jüdischen 
Volke: es werde unüberwindlich sein, wenn es in der 
Wüste, das heißt in der Reinheit des Gottesgedankens, 
lebe. 


Daß dieses Gedankendrama trotz seines bisweilen 
ungelenken und überspitzten Wortgefüges mit seinem 
religiösen Ernst, seiner Erlebnistiefe und seiner büh= 
nengerechten Bildhaftigkeit stark wirkt und auch ohne 
Schönbergs Musik wirken könnte, hat die Berliner 
Aufführung erwiesen. .Zweifler fragen sich allerdings: 
wird durch diese mit tausend Zungen redende, zur 
höchsten Verfeinerung des Ausdrucks emporgetrie= 
bene, grausam eindringliche, erbarmungslos ent= 
hüllende und aufgesplitterte Musik, die in Entrückung 
wie. in Ekstase ihr besonderes Gesicht zu wahren be= 
strebt ist, wirklich eine Erhöhung des Bühnengesche- 
hens bewirkt? Ist es dem üblichen Opernbesucher 
überhaupt möglich, hinter dem, was er lediglich als- 
Klangkulisse zu hören meint, ein ordnendes Gesetz 
zu entdecken? K. H, Wörner hat in einer Studie 
(„Gotteswort und Magie”, Verlag Lambert Schneider, 
Heidelberg) nachgewiesen, daß hier eine einzige 
Zwölftonreihe wirksam ist, die symbolisch auf die drei 
Haupttriebkräfte der Handlung deutet: Gott, Gesetz 
und Verheißung. Je mehr sich die Menschen der Oper 
dem Göttlichen entfremden, um so lockerer werden 
auch ihre musikalischen Beziehungen zur Grundreihe. 


CARL-ORFF-WOCHE IN DER STAATSOPER STUTTGART 


11. Dezember: 
„ANTIGONAE” 


„DER MOND“ 


12. Dezember: 
13. Dezember: 
14. Dezember: 
15. Dezember: 


16. Dezember: 


„OEDIPUS DER TYRANN“, Uraufführung 


„IRIONFI — TRITTICO TEATRALE” 
„OEDIPUS DER TYRANN“, Wiederholung 
„TRIONFI — TRITTICO TEATRALE“, Wiederholung 
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Berlin: »Moses und Aron« von A. Schönberg 


Dabei trägt Schönberg dem (durch ihn selbst herbei- 
geführten) Bedeutungswandel der musikalischen Har= 
monik Rechnung. Gott, das ist nun nicht mehr der 
tonale Dreiklang, sondern die von dem Komponisten 
als Konsonanz empfundene Dissonanz. 

Wörners Erklärungen in Ehren, aber es wird nach 
wie vor viele Hörer geben, für die Schönbergs Partitur, 
deren Tonordnungen etwas von der Strenge alttesta= 
mentarischer Gesetze haben mögen, ein Buch mit sie= 
ben Siegeln bleibt. Das schloß nicht aus, daß man in 
Berlin etwas von der Logik und von der bannenden 
Kraft dieser Musik spürte, mochte sie sich nun als 
„Prosa“ oder in geschlossenen Formen offenbaren. Die 
Mischung von gesprochenem und gesungenem Wort 
überzeugte nicht überall, vor allem nicht in den Du= 
etten zwischen Moses und Aron, aber manches schien 
ganz unmittelbar zu wirken, so gleich die geheimnis= 
volle „Dornbusch“-Szene, die vom Tonband aus zu 
den Hörern sprach, ferner das Zwischenspiel zwischen 
dem ersten und zweiten Akt mit den ängstlichen Fra= 
gen des Volkes, dann auch einiges von den Ausein= 
andersetzungen zwischen Volk und Priestern und ends 
lich Einzelheiten aus den orgiastischen Szenen um das 
Goldene Kalb. Ein nicht ganz einwandfreies Beginnen 
war es, dem fragmentarischen dritten Akt die Musik 
der „Dornbusch”-Szene zu unterlegen. Alles in allem: 
die Oper „Moses und Aron“ wird — und das nicht 
nur der ungeheuren Schwierigkeiten wegen, die ihre 
Aufführung bietet — ein einsames Werk bleiben, viel 
einsamer noch als. etwa Wagners „Parsifal“, Busonis 
„Faust“, Pfitzners „Palestrina” und Hindemiths ,Mas= 
this, der Maler”, die ja gleichfalls keine „bequemen” 
Werke für den Opernbesucher sind. 
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Die Berliner Aufführung wurde der Bedeutung der 
Oper in hohem Maße gerecht. Das ist ein Verdienst nicht 
nur Hermann Scherchens, des musikalischen Leiters, 
und Gustav Rudolf Sellners, des Regisseurs, sondern 
auch aller mitwirkenden Sänger und Instrumentalisten, 
an deren Leistungsfähigkeit und Ausdauer in monate= 
langem Proben die härtesten Anforderungen gestellt 
waren. Scherchen erwies sich wieder einmal als einer 
der wenigen berufenen Vollstrecker des letzten Willens 
des Komponisten. Er gab der Musik dramatischen 
Schwung, und die Besessenheit, mit der er dem Werk 
diente, teilte sich den ausübenden Künstlern mit. Hoch 
zu rühmen das Orchester, das sich in seinen Leistun= 
gen selbst übertraf. Glänzend bewährte sich auch der 
Chor der Städtischen Oper und (bei den Tonbandauf= 
nahmen) der RIAS=Kammerchor. Sellner, dem Regis= 
seur, gelang es, das Ideendrama mit seiner Symbol= 
kraft und tieferen Bedeutung sinnfällig auf die Bühne 
zu versetzen, wobei er einem Abgleiten in den Stil 
der „Großen“ Oper, zu dem Schönbergs Regieanweis 
sungen verführen können, widerstand und dem Mit= 
und Gegeneinander von Volk und Priestern eine 
starke Spannung und bewegungsmäßige Geschlossen= 
heit zu geben wußte. Es war richtig, die gewagten Vor= 
gänge bei der Orgie um das Goldene Kalb herum tän= 
zerisch zu stilisieren; hier fand Dore Hoyer als 
Choreographin Lösungen, die dem Sinn der Handlung 
und der (im Grunde untänzerischen) Musik Schönbergs 
glücklich entsprachen. Michel Raffaelli hatte als 
Schöpfer der Kostüme eine gute Hand. Rundeten sich 
hier Farben und Formen zu einem zwingenden Gan= 
zen, so zeigten seine Bühnenbilder und =bauten ein 
tachistisch andeutendes, unrealistisches Gepräge, 
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Berlin: »Moses und Aron« von A. Schönberg 


Auf der Bühne stand im Mittelpunkt das ungleiche 
biblische Brüderpaar. Moses, den Schönberg — welch 
ein tief pessimistischer Zug! — nicht singen, sondern 
nur sprechen läßt, wurde von Josef Greindl biblisch 
groß und auf wahrhaft erschütternde Weise in Wort 
und Spiel verkörpert. Den weit gespannten, drama= 
tisch bewegten Gesängen Arons, des aus Liebe zu 
seinem Volke tragisch Irrenden, gab Helmut Melchert 
mit Heldenstimme und — was hier viel heißen will — 
mit erstaunlicher Treffsicherheit Farbe und bannenden 
Ausdruck. Neben diesen beiden bewährten sich zahls= 
reiche Sänger und Sängerinnen in kleineren Rollen. 
Der stürmische, am Schluß des Abends nicht enden 
wollende Beifall siegte über Proteste, die von Anfang 
an im Zuschauerraume zu hören waren und vor Be= 
ginn des zweiten Aktes bedrohlichen Charakter an= 
nahmen. Wollte man sich gegen Schönbergs Musik 
wehren? War es Scherchen, dessen Forderungen an 
Chor, Orchester und Solisten als zu grausam empfun-= 
den wurden? War man empört über die — angeblich — 
zu hohen Kosten, die die Aufführung verursacht 
hatte? Oder spielten hier politische und rassische 
Motive mit? Gleichviel, diese Berliner Aufführung 
war die schönste „Wiedergutmachung“, die man dem 
Komponisten bescheren konnte. 


* 


Der Tanzgruppe der Städtischen Oper war ein Fest= 


“ wochenabend mit Hans Werner Henzes „Undine” und 


Heinz Friedrich Hartigs „Schwarzer Sonne” zu danken. 
Auch in Berlin ließ man sich die szenisch hübsch ein= 
gerahmten Tänze Undines, ihres ungetreuen Ritters 
und des Gefolges der beiden gern gefallen, zumal 


Henzes farbige Musik eine von der Sonne des Südens 
bestrahlte Märchenromantik atmet, die wenig von 
Herausforderungen an sich hat. Anders verhält es sich 
mit Hartigs uraufgeführtem kurzen Ballett „Schwarze 
Sonne“, einer Tanz-Tragödie um Elektra, Orest und 
Klytämnestra, die der Komponist mit einer grausam 
harten, verästelten, aber ins Schwarze treffenden 
Musik bedacht hat. Die Selbstherrlichkeit und Musik= 
fremdheit der Choreographin Tatjana Gsovsky, die 
fast überall das Unbefangene zu meiden pflegt und 
statt dessen auf das Unterbewußte, auf die „tiefere 
Bedeutung“ bedacht ist, wirkte sich hier nicht eben 
erfreulich aus, führte aber bei Henzes Ballett zu einem 
tänzerisch beschwingten Zaubertheater, in welchem 
Solisten und Gruppen sich reizvoll zusammenfanden. 
Was der Gsovsky fehlt, der Humor, offenbart sich in 
den Schöpfungen der „Ballets USA” des Jerome 
Robbins, die denn auch eine frohe Überraschung und 
einen künstlerischen Höhepunkt der Festwochen be= 
deuteten. Weit entfernt von grämlicher, weltanschaus 
licher Schwere, bezaubert diese junge amerikanische 
Gruppe durch den Einfallsreichtum der Tanzideen, 
durch die Spitzentanz und Ausdrucksballett über= 
flügelnde Virtuosität der Bewegungen und durch eine 
Musiknähe, die man heute so schmerzlich bei anderen 
Ballettgruppen vermißt. 


Herbert von Karajan gab mit zwei Philharmonischen 
Konzerten den Festwochenauftakt und brachte dabei 
zwei für Berlin neue Werke zu Gehör: ein „Capriccio” 
für Sopran, Violine und Orchester von Rolf Lieber= 
mann, springlebendige, schlagzeugfrohe, mit allen 
Wassern gewaschene Unterhaltungsmusik, die von 
dem wohlbedachten Wechsel der übermütig sich tum= 
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melnden Violine und des in Vokalisen schwelgenden, 
sehr melodisch geführten Soprans lebt, ferner Olivier 
Messiaens Tonbild „Das Erwachen der Vögel”, gegen 
das manche Konzerthörer vernehmlich protestierten, 
weil sie eine künstlerische Stilisierung der zahlreichen, 
auf die Orchesterstimmen übertragenen Vogelrufe er= 
wartet hatten. Karl Böhm leitete ein Richard Strauss 
gewidmetes Philharmonisches Gedenkkonzert zum 
10. Todestage des Komponisten, Carl Schuricht brachte 
eine beglückend abgeklärte Wiedergabe von Beet= 
hovens Erster und Bruckners Siebenter Sinfonie. Hans 
Schmidt-Isserstedt und das ausgezeichnete Orchester 
des Norddeutschen Rundfunks machten mit zwei Wer- 
ken bekannt, über die die Meinungen kritischer Hörer 
geteilt waren, weil die Musik, die sie vernahmen, sich 
bei allem Aufwand nicht entschlossen, wie sie will, 
zur Moderne bekennt: Andre Jolivets Zweite Sinfonie 
und Gian Francesco Malipieros „Preludio e morte di 
Macbeth”. Gebührend anerkannt wurden die Leistun= 
gen des höchst perfekten New=\Yorker Philharmoni= 
schen Orchesters, dessen wendiger, vielseitig gebilde- 
ter Dirigent Leonard Bernstein sich erfolgreich für 
Walter Pistons neubarockes, meisterlich geformtes 
Konzert für Orchester einsetzte. 

Die Berliner Singakademie und ihr Dirigent Mathieu 
Lange, dem Berlin schon manche Ausgrabung ver= 
gessener Musik verdankt, waren im Festprogramm mit 
einer gelungenen Aufführung der entwaffnend thea= 
tralischen Jugendmesse Puccinis und einer bisher un= 
bekannten, erstaunlich reifen Sinfonie in D des Kna= 


ben Felix Mendelssohn vertreten. Ferenc Fricsay stellte 
das Berliner Radio-Sinfonie-Orchester und den Hed-= 
wigs=Chor in den Dienst einer hinreißenden, leiden= 
schaftlich bewegten Wiedergabe von Zoltan Kodälys 
„Psalmus Hungaricus“. Sir Malcolm Sargent kam aus 
London mit Händels „Messias“, den er in einer bis 
ins Letzte durchfeilten, romantisch gefärbten, durch 
die ausgezeichnete „Huddersfield Choral Society” zu 
einem wahren Klangwunder erhobenen Aufführung 
darbot. Der RIAS=-Kammerchor sang erlesene geist= 
liche und weltliche Musik aus alter und neuer Zeit, 
die (bis auf Ernst Kreneks punktuelle Motetten nach 
Texten Kafkas) bei den Hörern viel Anklang fanden. 


Nur halbes Gelingen ist der vom Berliner Städtischen 
Opernstudio im Hebbeltheater unternommenen Auf- 
führung von Frank Martins „Zaubertrank“zuzubilligen. 
Man setzte nicht so sehr Fragezeichen hinter die Form 
des Werkes oder seine kammermusikalisch gehaltene 
Musik (‚sie hat eine stille Eindringlichkeit“), auch 
nicht gegen die Gesangsleistungen der jungen Solisten, 
wie gegen die auf statuare Gestik bedachte Regie. Im 
Hebbeltheater erlebte auch ein im 18. Jahrhundert 
sehr beliebtes, heute noch lebendig zu uns sprechen= 
des Werk seine Auferstehung, das Melodram „Medea“ 
von Georg Benda, dessen musikalische Leitung in den 
Händen Hans von Bendas, eines Nachkommens aus der 
bekannten Musikerfamilie lag. Für zwei neue kammer= 
musikalische Schöpfungen seiner Feder setzte sich 
Hans Werner Henze als Dirigent ein. Sie offenbarten 
nichts von der Romantik seiner „Undine“=Musik, zeu= 


Berlin: »Undine« von Hans Werner Henze 
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gen aber für die reiche Klangphantasie, die formale 
Kraft und die menschliche Wärme des Komponisten. 
Seine Musik zur Pantomime „Des Kaisers Nachtigall“ 
dürfte erst auf der Tanzbühne ihre volle Wirkung 
üben. Henzes teils rein instrumentale, teils von einem 
Tenor geführte „Kammermusik 1958“, nach der Höl- 
derlin-Hymne „In lieblicher Bläue”, ist ein Stück, bei 
dem der zauberisch irre Garten gestammelter Dichter 
worte durch eine ahnungsvolle, wahlverwandte Musik 
erhellt wird. Zwischen diesen Werken spielte Klaus 
Billing eine der Klangseele des Tasteninstruments 
abgelauschte neue Klaviersonate Henzes, die über 
allen Konstruktivismus hinaus den Willen zu einer 
neuen tonalen Festigung erkennen läßt. 


Vergnüglich ging es an einem von Mitgliedern des 
Hamburger Rundfunkorchesters, dem unnachahm- 
lichen Züricher Kammersprechchor und erlesenen So= 
listen bestrittenen Abend zu, dessen Leitung Hans 
Schmidt=Isserstedt hatte. Hier hörte man „Arpiade“ 
für Sopran, Sprechchor, Flöte, Klarinette, Bratsche und 
Cello von Wladimir Vogel, in der sich dadaistischer 
_ Unsinn und zärtliche Lyrik & la Verlaine abwechseln. 
Die Lyrik, kammermusikalisch umtüpfelt, gehört dem 
zwischen Lied und Chanson gaukelnden Sopran an, 
der Sprechchor mischt sich ein oder plappert für sich 
hartnäckig irgendwelche Silben, oft mit rhythmischen 
Verschiebungen der Betonung und mit kanonartigen 
Imitationen. Ähnlich ist die Klangmischung in Boris 
Blachers als Auftragswerk des Norddeutschen Rund= 


funks uraufgeführten „Gesängen des Seeräubers 
O’Rourke und seiner Geliebten Sally Brown“, nur daß 
sich der. Dichter Gregor von Rezzory hier, wo das 
Räuberpaar, auf eine einsame Insel verschlagen, in 
bittersüßer Hoffnungslosigkeit seinen letzten Tag ver- 
lebt, einer ironisch bombastischen Sprache befleißigt, 
bei der ein Wortbild das andere jagt. Sprecher, Solo= 
sänger und Sprechchor geben dem von einem jazz= 
artigen Orchester getragenen Klanggeschehen eine 
magisch=realistische Färbung, wobei der Komponist 
Song=Stil, Reihentechnik und verzwickte Kontrapunk= 
tik mit leichter Hand zu einem Ganzen zusammenzu= 
binden weiß. 


Im Kerzenschein der Eichengalerie des Charlottenbur= 
ger Schlosses erklang alte und neue Musik, an deren 
virtuoser Wiedergabe nach Meistern der Glasharfe, 
der Mundharmonika und des Cembalos der welt= 
bekannte Harfenist Nicanor Zabaleta und bewährte 
Kammermusikvereinigungen aus Italien („I Mene= 
strelli”) und Holland („Alma Musica“) beteiligt waren. 
Aller Herzen gewann wieder Dietrich Fischer-Dieskau 
im großen Saal durch den wundervoll vergeistigten 
Vortrag spätromantischer deutscher Lieder. Auch vom 
Beethoven-Spiel des Altmeisters Wilhelm Backhaus 
gingen unvergeßliche Eindrücke aus. — Endlich der fest= 
wochenwürdig gewordene Jazz. Seine Freunde beglei= 
teten Kid Orys und Duke Ellingtons sowie ihrer 
Orchester Darbietungen im Berliner Sportpalast mit 
tosendem Beifall. 


Berlin: »Schwarze Sonne« von Heinz Friedrich Hartig 
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Die Ermordung Cäsars 


Klebe-Uraufführung in Essen 


Gerade drei Monate sind vergangen, seitdem in Düs= 
seldorf eine abendfüllende Oper Giselher Klebes ur= 
aufgeführt wurde: „Die tödlichen Wünsche”, nach 
einem Stoff von Balzac. Nun folgte in Essen der 
Operneinakter „Die Ermordung Cäsars” nach Shake-= 
speares Drama. Muß einem bange werden vor solcher 
Produktionsfülle, und komponiert es sich auf einmal 
so leicht, nachdem doch die technisch-handwerkliche 
Seite schöpferischer musikalischer Arbeit heute kei= 
neswegs einen so stabilen Rahmen gewährt, daß man 
ihn nur mit Ideen auszustatten brauche? 80 Minuten 
Musik für die Balzac-Oper, 35 für den Einakter! 


Doc: Klebe ist ein ehrenwerter Mann. Was man ihm 
gewiß am wenigsten vorwerfen kann, ist Eilfertigkeit 
und. Oberflächlichkeit. Wer fünf Jahre an seinem 
Opernerstling gearbeitet und zudem sich dafür eine 
so schwierige Aufgabe wie eine musikalische Um-= 
setzung von Schillers „Räuber“ erkoren hat, hat 
Anspruch auf Kredit. Daß er nun zwei so verschiedene 
Stoffe kurz hintereinander oder womöglich auch neben= 
einander in Angriff nahm, besagt wohl weiter nichts, 
als daß dieser Komponist vom Theater besessen ist 
und nun das Theater besitzen möchte, die Vielfalt 
theatralischer Darstellung an Hand seiner erarbeiteten 
kompositorischen Mittel einfach erproben muß. 


Was tut’s, daß er nach Shakespeare griff? Das taten 
viele vor ihm. Die Staatsaktion des Julius Cäsar ist 
der dramatische Gegenpol zum Lyrismus Balzacs. Ein 
Vorwurf freilich, der an die Grenze des Komponier= 
baren reicht; Shakespeare, dritter Akt: Cäsar im 
Capitol, der Wahrsager, die Verschwörer, der Mord, 
die Reden des Brutus und des Marc Anton, der Auf- 
ruhr des Volkes. Ein harter Stoff, Klebe schreibt eine 
Fortissimo-Musik (die freilich der Dirigent Gustav 
König doch stärker hätte differenzieren können). 


Seinen musikalischen Mitteln bleibt Klebe treu: durch= 
gehaltene serielle Anlage. Es ist kein Kunststück, mit 
ein paar zwölftönigen Akkorden die hier erforderliche 
dissonante Stimmung zu beschwören, Wie Klebe diese 
Akkorde aber gleich zu Anfang setzt, das offenbart 
Sicherheit in dramatischem Zuschnitt. Es gibt zwei 
frappierende Stellen in diesem Stück: eben diesen 
Anfang vor dem Auftritt Cäsars und dann die große 
Rede des Marc Anton in Arienform mit einem schlag= 
kräftigen Motiv höllischer Demagogie, vollständige 
Kongruenz von Material und Ausdruck, viel zwingen= 
der als bei Cäsars Auftritt oder in den kaum aus= 
hörbaren Variationen der Brutus=Rede. 


Das gelang im Zeichen des Gesanges; Klebes Vokal= 
satz, in den „Räubern“ noch gehemmt, geht in der 
frei und sicher geführten Kantilene auf. Nun hat er 
die große Gesangsszene im Griff, ein entscheidendes 
Moment, dem der manchmal noch so regeltreu aufs 
gesplitterte Instrumentalpart sich angleichen sollte. 
Einblendungen von Melodram und Dialog wirken 
demgegenüber so überflüssig (wenn auch nicht un= 
geschickt) wie der doch wohl teils modische Effekt der 
zwischengeschalteten Tonbänder, die im konventio= 
nellen Opernraum nicht mehr ergeben können als den 
konventionellen Faktor Bühnenmusik. 


Die plastische Inszenierung Günter Roths war sich der 
im Grunde einer großen $zene dieses Shakespeare- 
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Fragmentes bewußt. Dreimal dreht sich ein Mittel= 


podest mit der gewaltigen Statue des Pompejus, vier 


Aspekte von Ort und Zeit, die eine folgenschwere 
Tat auslöst. Lapidar im Aufriß und in den Farben 
(golden, grau, weiß und schwarz) das Bild und die 
Kostüme Dominik Hartmanns. Hervorragende ge= 
sangliche Leistungen: Herbert Fliether (Marc Anton), 
Julius Jüllich (Cäsar), Karl Heinz Lippe (Brutus). 

Der Uraufführung voran ging die deutsche szenische 
Erstaufführung eines Werkes, das bald ein halbes 
Jahrhundert alt ist: „Das Martyrium des Sebastian” 
von Claude Debussy. Jede Aufführung dürfte Pro= 
bleme mit sich bringen, selbst die konzertante, die vor 
sieben Jahren Ansermet im Kölner Rundfunk leitete. 
Denn diese Musik ist zu einem Sprechstück, zu dem 
Mysterium Gabriele d’Annunzios geschrieben, und 
wenn sein Symbolismus gleich Maeterlincks auch da= 
mals Debussy inspiriert hat, er ist tot und nicht mehr 
zu erwecken. Vielleicht findet man eines Tages die 
Lösung, Debussys Musik von Verbindungstexten zu 
trennen, die in der szenischen Realisation ein ganz 
fatales Gewicht erhalten. 


Roth inszenierte von der Form des szenischen Ora= 
toriums her: Debussy als Anreger Honeggers, Stra= 
winskys. Dominik Hartmann mischte in das mystische 
Halbdunkel des Bühnenraumes die glühenden Glas= 
fensterfarben, die d’Annunzios Phantasie erregt hatten, 
das heidnische und das christliche Symbol. Otto Krü= 
ger choreographierte die Schritte Sebastians (Herbert 
Brand) so dezent, daß der Mythos trotz des Wortes 
kaum verständlich wurde. Die musikalische Realisation 
unter Gustav König war recht nüchtern. 


Hindemith in Duisburg 
Deutsche Erstaufführung der Pittsburgh-Sinfonie 


Paul Hindemith hat zu Duisburg, wo er als Gastdiri= 
gent die Konzertsaison eröffnete, alte Beziehungen, 
die in den zwanziger Jahren entstanden sind, in denen 
unter Generalmusikdirektor Scheinpflug am Nieder= 
rhein ein Vorort der Neuen Musik entstanden war. So 
komponierte er 1925 für die „Jahrtausendfeier der 
Rheinlande“ ein Konzert für Orchester. Wenig be= 
kannt ist auch, daß die mutmaßlich letzte Aufführung 
der Mathis-Musik im Dritten Reich, bald nach der 
Berliner Uraufführung durch Furtwängler, unter der 
Leitung des Komponisten in Duisburg stattfand. Die 
Wahl der Montanstadt als Stätte der deutschen Erst= 
aufführung der jüngsten Sinfonie Hindemiths ent= 
sprang mithin dem begreiflichen Wunsch, mit der Er= 
innerung an die avantgardistischen Jahre neue Impulse 
zu setzen. Eine Überraschung war dennoch mit der 
jüngsten Hindemith-Begegnung nicht verbunden. 


Die Pittsburgh-Sinfonie, als Auftragswerk zum zwei= 
hundertjährigen Geburtstag der pennsylvanischen 


Industriestadt komponiert, wiederholte in unvermin= _ 


dert vitaler Form die Synthese vom klassischen Form= 
denken mit den für Hindemith typischen Gestaltungs= 
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elementen erweiterter Tonalität. Einschüsse aus ver= 
einfachendem, stark folkloristisch inspiriertem ameri= 
kanischem Musikempfinden sind als neue Farbe hin= 
zugetreten, vom Jazz her weht ein elementarer Atem, 
auch die Instrumentierung hat sich entsprechend be= 
einflussen lassen. Klassisches Musikerbe schimmert 
von fern als brahmsisch anmutende Grundfarbe durch. 
Hindemith verwendet unter anderem Melodien, diedem 
Liedschatz der „Pennsylvania Dutch” entstammen, also 
der Nachfahren der während der Gegenreformation aus= 
gewanderten Pfälzer. Hier treten persönliche Momente 
zutage, die die sinfonische Konzeption unverkennbar 
angeregt haben. Das dreisätzige Werk kulminiert in 
einem kontrastreichen, aber formstarken zweiten Satz, 
der Originalität des Einfalls und Ausdrucksdichte be- 


| In der dritten Beethovenhalle 


Das Bonner Beethovenfest 


Von dem Bonner Bauunternehmer und Stadtverord- 
neten Engelskirchen, der 1870 mit der Errichtung der 
im letzten Weltkriege zerstörten alten Beethovenhalle 
beauftragt wurde, ist der vergnügliche Ausspruch 
überliefert: „Die habe ich auch aus Violinenholz ge= 
baut.” Womit er Fragen nach der Ursache der groß= 
artigen Akustik zu beantworten pflegte. Die „Kunst= 
scheune“, wie böse Zungen die alte Halle früher ge= 
legentlich nannten, hat mit dieser ihrer berühmten 
Akustik alle ästhetischen Einwände jahrzehntelang 
zum Schweigen gebracht. Sie war in ihrer klassizisti= 
schen Straßenfront von außen einfach, aber durchaus 
ansehnlich. Der große Saal bestand ganz aus Holz und 
war seinerseits jenem hölzernen Hallenprovisorium 
von 1845 nachgebildet worden, das damals zur Ein= 
weihung des Beethovendenkmals auf dem Münster= 
platz in einem Rekordtempo von elf Tagen fertig= 
gestellt worden war. Hauptsächlich darum, weil Liszt, 
der Hauptinitiator und Mäzen jenes ersten aller Beet= 
hovenfeste, sich geweigert hatte, in der dafür vor= 
gesehenen - Militärreitbahn — „einem stinkenden 
Schuppen“, wie Anton Schindler sie nannte — aufzu= 
treten und Beethoven zu feiern. Wenige Monate später 
wurde die erste Halle dann wieder abgerissen. 

Die historischen Reminiszenzen mögen nicht unnütz 
sein, wenn man heute vor dem eindrucksvollen Neu= 
bau der dritten Beethovenhalle steht, mit dem die 
Stadt Bonn sich selbst und ihrem größten Sohn ein 
Denkmal gesetzt hat. Nun ist die Halle mit dem gro= 
ßen elftägigen Beethovenfest der Stadt Bonn (zugleich 
dem XXlII. der in städtischer Regie veranstalteten Beet= 
hovenfeiern) in täglichen Gebrauch genommen wor= 
den. Sie hat in ihrer klaren und großzügigen Dispo= 
sition die Eignung zunächst für verschiedenartige 
musikalische Veranstaltungen erwiesen. Man hat sie 
von vornherein als eine „Mehrzweckhalle“ geplant 
und mit diesem unschönen Ausdruck bezeichnet, daß 
sie keineswegs nur als Konzertgebäude mit großem 
und kleinem Saal, mit Studio und aller Art Neben= 
räumen gedacht ist, sondern auch für auserwählte 
Theateraufführungen, Kongresse, Ausstellungen, Vor= 
träge, Gesellschaftsabende, nicht zuletzt für den 
Bonner Karneval. Die Spekulation auf so vielseitige 


sitzt. Im Finale verwendet Hindemith über der von 
ihm entwickelten „Technik der ostinaten Unterlage“ 
die Melodie des Pittsburgh-Liedes „Pittsburgh is a 
great old town”, um dem schwer zu nehmenden klang= 
lich spröde beginnenden Werk einen zündenden Aus- 
klang zu geben — was gelingt. 

Dem eigenen Werk ließ Hindemith Kompositionen 
von Haydn, (die nahezu unbekannte Sinfonie in H- 
Dur), Bachs zweites Violinkonzert und die Rhapsodie 
Nr. ı für Violine und Orchester von Bartök voraus= 
gehen, für die in Johanna Martzy eine überzeugende 
Interpretin gefunden wurde. Das Duisburger Orche- 
ster musizierte famos, Hindemiths persönlicher Erfolg 
war sehr groß — sowohl als Komponist wie als 


Dirigent. Friedrich Meyer-Tödten 


HILDEGARD WEBER 


Verwendungsmöglichkeit hat sich als richtig erwiesen: 
Schon jetzt, kaum drei Wochen nach der Eröffnung, 
wird über Termine im Jahre 1961 verhandelt. Der 
Lohn, der dem Unternehmungsgeist der Stadt Bonn 
hier zu blühen scheint, sollte anderen Städten wie 
etwa Frankfurt zu denken geben. 


Die neue Beethovenhalle des Architekten Wolske hat 
in diesen Tagen ihre Feuerprobe bestanden. Nach 
dem Besuch von etwa der Hälfte der Veranstaltungen 
der Beethovenwoche (der Fidelio-Aufführung, zweier 
Symphoniekonzerte und zweier Kammermusik= 
konzerte) kann man sich ein Bild machen. Es erscheint 
nicht in allen Zügen in gleicher Schärfe. Die unter= 
schiedliche Akustik bei großen Symphonie= oder Chor= 
aufführungen oder bei Kammermusik bedarf mög= 
licherweise in der Praxis gewisser Retuschen. Ein 
Klavierabend, gar ein Streichquartett oder Klaviertrio 
in einem so weit angelegten Saal mit 1400 Zuhörern 
verliert selbstverständlich an Intimität und Eindrück= 
lichkeit, zumindest für die weit entfernt Sitzenden. 
Aber bei diesem ersten Beethovenfest in der neuen 
Halle war die Verlegung der Kammermusiken in den 
sehr viel kleineren Kammermusiksaal gar nicht mög= 
lich: alle wollten Backhaus, das Trio di Triste oder 
das Amadeus-Quartett hören, und das gesamte Abon= 
nement war im Nu überzeichnet. 


Bleibt festzustellen, daß der Klavierklang auch an den 
verschiedenen Plätzen den großen Saal der Beethoven= 
halle sehr gut füllt, daß der solistische Streicherklang 
dagegen an manchen Stellen, wie in den vorderen 
Seitentrakten, eher zirpig scheint, daß andererseits 
Chorklang mit vollem Orchester im Zentrum des 
Ranges sehr wenig Nachhall besitzt, das Orchester 
allein sich dagegen vorzüglich ausnimmt. Es waren die 
widersprüchlichsten Urteile zu hören. 

Am erstaunlichsten wurde die vielseitige Verwen= 
dungsmöglichkeit bei der Fidelio-Aufführung demon= 
striert. Das ganze, sehr weite, vorhanglose Podium 
war mit einer quasi expressionistischen Szenerie zu= 
gebaut (Bühnenbild: Günter Spornitz), die sich ohne 
Zwang für alle Akte verwenden ließ. Lediglich die 
kalkig=harte Beleuchtung ließ den ohnehin unruhigen 
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gelben „Tupfenplafond“ noch selbstherrlicher hervor= 
treten. Hier wird man bei anderer Gelegenheit diffe- 
renzierter beleuchten müssen. Die Regie des Intendan= 
ten Karl Pempelfort wirkte bis auf einige Ungeschick- 
lichkeiten in der Chorführung (bei Gefangenen und 
Soldaten) angenehm unaufdringlich und war darauf 
bedacht, die oratorischen Züge des komplexen Werkes 
(auch durch Kürzung des gesprochenen Textes) her= 
vortreten zu lassen. 

Die musikalische Realisierung des „Fidelio“ trug für 
Bonn die Züge des Außerordentlichen, denn es war 
für die Festaufführung eine Reihe von hervorragen= 
den Gästen verpflichtet worden: Siw Ericsdotter (sehr 
beseelt und auch dramatisch schlagkräftig) als Leonore, 
Windgassen als Florestan, Neidlinger als Pizarro, 
Frick als Rocco. Unter soviel bekannten Namen hielt 
‚sich vortrefflich die begabte Gertrude Kirchner vom 
Bonner Ensemble als Marzelline. Es dirigierte der an 
der Wiener Staatsoper tätige Jugoslawe Berislav Klo- 
bucar, sehr wendig und beschwingt, in den Ensemble= 
sätzen nicht immer prägnant genug. Das Bonner Or= 
chester folgte ihm willig und mit bemerkenswertem 
Erfolg. Lediglich die traditionelle Einfügung der Leo- 
noren-Ouvertüre bei der hier so gut wie gar nicht 
stattfindenden Verwandlung zum letzten Bild wirkte 
deplaciert. Auch die übliche Pause, die das Werk zer= 


reißt, wollte zu dem Stil dieser Aufführung nicht » 


passen. 


Bonn hat für sein Einweihungsfest mit dem Aufgebot 
an internationalen Namen nicht gespart. Eröffnet hat 
es mit der „Missa solemnis“, in der Darbietung durch 
den Chor der Berliner $t.-Hedwigs-Kathedrale unter 
Karl Forsters Leitung, eine symbolische Geste der 
Freundschaft und Verbundenheit der provisorischen 
mit der echten Hauptstadt. Als Gastorchester hatte es 
ferner die Bamberger Symphoniker unter Keilberth 
verpflichtet und für den triumphalen Abschluß mit der 
Neunten Symphonie den Kölner und den Hamburger 
Rundfunkchor, das Kölner Rundfunkorchester und 
namhafte Solisten unter Georg Szells Leitung. 


Uns hat mehr interessiert, was die Bonner selbst mit 
eigenen Mitteln ausrichten können. Da ist der junge 
Musikdirektor Volker Wangenheim, der für das Un- 
ternehmen künstlerisch zeichnet und sich mit der 
Wiedergabe von sechs Symphonien (im Zyklus aller 
neun), von zwei Klavierkonzerten, dem Violinkonzert 
und der Chorphantasie nicht wenig vorgenommen 
und bisweilen überfordert hatte. Er ist manuell ge= 
schickt und anpassungsfähig, was sich besonders bei 
den Begleitungen zeigte. Er hat trotz seiner Jugend 
das Orchester in der Hand, doch scheint auch er der 
Mode des Auswendigdirigierens unnötigerweise ver= 
fallen. Es ist verständlich, daß er ein Werk wie die 
„Eroica” noch nicht erschöpft, und die Achte geriet 
ihm viel zu unruhig und „heldisch“. Aber beispiels= 
weise die Zweite Symphonie gelang ihm in Disposition 


Der große Saal der Bonner Beethovenhalle 
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op. 27,2 der Klaviersonate 
cis=Moll in Beethovens 
Handschrift, 
Beethovenhaus, Bonn 


und Tempo ausgezeichnet, 
und die Chorphantasie, im 
Zusammenwirken mit dem 
Städtischen Gesangverein 
und dem  inspirierenden 
Pianisten Andor Foldes, 
kam präzis und voller 
Elan. 


Für den Klavierfreund war 
‚es faszinierend, unmittel= 
bar nacheinander drei so 
souveräne Spieler wie Clif- 
ford Curzon, Andor Foldes 


und Wilhelm. Backhaus zu 


hören: Curzon mit einer geistfunkelnden Interpreta= 
tion des Es=Dur-Konzertes, Foldes mit einer neu= 
gewonnenen Dimension an Poesie, Reife und Gelöst- 
heit im G=Dur-Konzert. Schließlich Backhaus, der 


'75jährige, als Meister von ihnen allen (Sonate op. 10, 


2; Waldsteinsonate und Hammerklaviersonate): ein 
Wunder an Spannkraft und Jugendlichkeit, ein Wun- 
der an Weisheit der Darstellung. Erst durch sein Spiel, 
so meint man, sei die Beethovenhalle wahrhaft ein= 
geweiht worden. 


Die neue Beethovenhalle wird ihre Anziehungskraft 
für das Bonner Kulturleben erweisen. Sie wird, so läßt 
sich denken, großstädtische Maßstäbe fordern und 
durchsetzen. Aber über dem so geweiteten Rahmen 
sollte man nicht vergessen, daß das Herz aller Be= 
mühungen um Beethoven in einer kleinen Straße 


"dieser Stadt noch lebendig schlägt: in dem wunder- 


barerweise im Kriege unzerstörten Geburtshause Beet= 
hovens in der Bonngasse Nr. 20. 


Als dieses Haus 1889 abgerissen werden sollte, haben 
sich zwölf Bonner Bürger zusammengetan und es für 
den von ihnen gegründeten „Verein Beethovenhaus” 
erworben. Die Stadt hatte damals noch kein Interesse 
gezeigt, sich ihrerseits zu engagieren. Dieser „Verein 
Beethovenhaus“ hat seitdem das Geburtshaus gehütet 
und Jahrzehnte hindurch alle zwei Jahre um Himmel- 
fahrt seine Kammermusikfeste veranstaltet, die ersten 
reinen Kammermusikfeste solcher Art. Sie haben Bonn 
in aller Welt berühmt gemacht, nachdem jahrelang 


das Joachim-Quartett und die Besten ihrer Zeit dort 


musizierten. Der Verein hat zugleich eine bedeutende 
und ständig gewachsene Beethovensammlung zusam= 
mengebracht, die 1956 durch das großzügige Ver- 
mächtnis des Zürcher Sammlers Dr. H. C. Bodmer noch 
um einzigartige Dokumente erweitert worden ist: um 
die größte private Beethovensammlung der Welt. 


Zu ihr gehören allein 415 Beethoven-Briefe, das ist 
ungefähr ein Drittel aller überhaupt noch bekannten 
Briefhandschriften Beethovens. Darunter sind die in= 
zwischen in einem kostbaren Faksimile-Druck ver= 
öffentlichten, bis dahin gänzlich unbekannten dreizehn 


Briefe Beethovens an Josephine Gräfin Deym geborene 


von Brunswik, die wohl das Bedeutendste darstellen, 
was in den letzten Jahrzehnten in der Beethoven= 
Forschung herausgebracht worden ist. 


Zur Sammlung Bodmer, die jetzt im Parterre des 
Bonner Beethovenhauses sehr repräsentabel und 
würdig untergebracht worden ist, gehören an Origi- 
nalmanuskripten ferner Blätter aus der Partitur der 
9. Symphonie, das älteste Skizzenbuch zur Missa 
solemnis, die Waldstein-Sonate, die Fis-Dur-Sonate 
op. 78, Kammermusikwerke, Lieder, Skizzen, des 
weiteren Kompositionen und Briefe von Zeitgenossen 
Beethovens und Bildnisse. 


Dr. Bodmers Plan, wichtige Handschriften seiner 
Sammlung in Faksimile-Ausgaben zu reproduzieren, 
ist inzwischen vom Beethoven-Archiv in drei Aus= 
gaben in Angriff genommen worden. Als erste kam 
Beethovens berühmte Denkschrift vom 18. Februar 
1820 an das Wiener Appellationsgericht heraus; als 
zweite folgte die prachtvoll gedruckte Faksimile=-Aus= 
gabe der Waldstein-Sonate; als bisher letzte die der 
genannten Briefe an die Gräfin Deym. Die Publikatio= 
nen dieser Reihe werden vom Beethoven=Archiv fort= 
gesetzt, wie denn überhaupt das 1927 zum hundert= 
sten Gedächtnisjahr von Beethovens Tod gegründete 
Archiv (heute unter der Leitung von Professor Joseph 
Schmidt-Görg) eine wissenschaftliche Forschungsstätte 
von hohem Rang darstellt. Es ist im Haus „Zum 
Mohren“, neben Beethovens Geburtshaus, unter= 
gebracht. In diesen beiden Häusern schlägt das Herz 
aller Beethovenfeiern. Man sollte es nicht vergessen. 


In dem Bericht „Feste und Feiern in England“ von 
Hildegard Weber im September=Heft der N. Z. für 
Musik ist ein sinnentstellender Fehler unterlaufen. 
An der Stelle, an der von dem Old=Vic-Theater ge= 
sprochen wird, hat sich das Wörtchen „nicht“ einge= 
schlichen. Es muß selbstverständlich heißen: „.. ..gute 
Schauspieler, die in diesem Theater natürlich vorhan= 
den sind”. 
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Die Ära Schuh begann 
Verdis „Fallstaff” in Köln 


Ein großer Abend im Kölner Opernhaus. Oscar Fritz 
Schuh öffnete den Vorhang vor seiner ersten Insze= 
nierung im neuen Wirkungsbereich. Der Generalinten= 
dant Schuh hatte den Regisseur Schuh mit der Insze- 
nierung von Verdis altersweise lächelndem „Falstaff” 
in der Stadt des Karnevals (was Schuh im Programm= 
heft besonders betont) einen schönen und sinnvollen 
Auftakt geben lassen. Schuh reiht sich zugleich mit 
dieser Wahl einer Reihe großer Bühnen an, die das 
erst spät und langsam dem Publikum gewonnene 
herbstliche Meisterwerk Verdis gegenwärtig in ihrem 
Repertoire haben: Berlin, München, Hamburg, Rhein= 
oper; — auch sei an Krefeld—M.-Gladbachs neuere In= 
szenierung erinnert und an eine frühere in Oberhausen. 


Große Erwartungen knüpfen sich an O. F. Schuhs 
Wirken in Köln; man erhofft Ausstrahlung auf die 
gesamte westdeutsche Theaterlandschaft. Ist doch mit 
diesem Theatermann eine der wenigen großen Figuren 
in den Bereich getreten, dem benachbart ein Gründ= 
gens wirkte, ein Stroux oder Schalla Theaterakzente 
setzen. Schuhs „Falstaff” ist schönstes Versprechen 
auf die Zukunft. Er spielte Shakespeare und Verdi 
zugleich. Der dem Regisseur schon durch viele gemein= 
same Inszenierungen verbundene Caspar Neher hatte 
eigenwillig skizzierende Bühnenbilder in einem wie 
von Jalousien umgrenzten Einheitsraum geschaffen, 
grau=weiß-schwarz gezeichnete Giebelhäuser Wind= 
sors im Hintergrund, auf= und abschwebende Balken- 
decken und Leuchter, architektonische Andeutungen 
der Shakespearezeit in die Szene dazwischen gestreut, 
als Farbakzente tachistisch-farbige, freischwebende, 
große gerahmte Malereien. Im nächtlichen Park war 
der „Jalousie-Kasten” grün, ein skurill geschmückter 
riesiger Blattreif schwebte über der „Eiche“. Daß Schuh 
in solchem Rahmen Menschen zu formen weiß, von 
der Musik her ein Ensemble formt, weiß man. Es 
wurde ein turbulent komödiantisches Spiel, viel ver= 
haltener und kammerspielartiger als bei Günter Roth 
an der Deutschen Oper am Rhein. Doch auch das 
„Derbe” wurde dabei nicht verschmäht, eine Derbheit 
aber, die im seelischen Bereich strahlte, vergleichbar 
späten Rembrandt-Selbstporträts, 


Mit Benno Kusche hatte Schuh einen Idealfall von 
‚grandseigneuralem, verkommenem, weise lächelnd 
über die „Schandwelt” stehendem Falstaff gewonnen. 
(In Berlin wird die Rolle mit Fischer-Dieskau zum 
Ereignis.) Schuh konzentriert auf diese Zentralgestalt, 
die bis ins Schlußbild, ja, bis in die Fuge hinein, immer 
dichter, beseelter zur beherrschten Figur wird. Elfen 
und Geister, teils Papageno-Typen, teilweise Kinder= 
reigen (Ballettschule Metzen-Zählen) wurden zu be= 
drohlichen Umkreisungen des liebestollen Falstaff= 
„Herne“. Nach dem Plagen des Geängstigten, dem 
befreienden Lachen, stürmt dann die Menschengeister- 
welt an die Rampe aufs Publikum zu und singt das 
„Alles um uns ist Narrheit” (in der neuen Verdeut= 
schung des Boito-Textes durch Swarowsky). Im En= 
semble zeichnen sich mit sehr persönlichen Farben 
Alice (Hildegard Hillebrecht), Quickly (Elisabeth 
Schärten), Meg (Hanna Ludwig) und das Ännchen 
von Edith Mathis gegeneinander ab und gegen die 
wohlabgestuften Männer Marcel Cordes (Ford), Victor 
Remsey (Fenton), Albert Weikenmeier (Dr. Cajus), 
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Erwin Wohlfarth (Bardolph) und den Pistol von Hei= 
ner Horn. - 
Den „großen“ und zukunftsverheißenden Abend be= 
stimmte ganz wesentlich auch Wolfgang Sawallisch, 
ab 1961 musikalischer Chef der Kölner Oper. Der 
Dirigent ging auf Schuhs komödiantischen Ton ein, 
musizierte mit dem bestgelaunt spielenden Gürzenich= 
Orchester sehr farbig, scharf gemeißelt, oft schneidend 
scharf, hie und da ein wenig gegen die Stimmen, ins- 
gesamt mit geschliffener Brillanz, großem Atem und 
voll dramatischer Spannung. So entstand mitreißende 
„Konversation“ in leuchtenden Klangfarben voller 
Ironie und tieferer Bedeutung. 


Europatournee Benny Goodmans 


In München startete der „King of Swing” eine neue 
Tournee, die ihn durch zwanzig der wichtigsten euro= 
päischen Städte führen wird. Benny Goodman gehört, 
obwohl erst fünfzigjährig, bereits zu den Veteranen 
des Jazz, war schon im „golden age“ ein namhafter 
Solist, verhalf in den dreißiger Jahren dem Swing zu 
seiner weltweiten Bedeutung und ist einer der 
wenigen, der Brücken schlug zur sogenannten ernsten 
Musik, als er zusammen mit Bartök dessen „Con= 
trasts” aufführte, Hindemith und Copland zur Kom-= 
position von Klarinettenkonzerten anregte und mit 
dem Budapester Streichquartett Mozarts Klarinetten= 
quintett aufnahm. 


Benny Goodman 


Der Swing ist nach wie vor der Stil, in dem Goodman 


wurzelt. Er ist ein Meister des Eleganten und Smar- 
ten; was einst im Jazz durch Urtümlichkeit, Magie und 
Dämonie hinriß, ist bei ihm längst dem Gefälligen 
und liebenswürdig Gepflegten gewichen. Das Arran- 
gement dominiert, in das nur hier und da „improvi= 
sierte” Soli eingeflochten sind (die meist Abend für 
Abend notengetreu wiederholt werden). Goodmans 
Ton ist schlank und nervig, wenn auch nicht mehr 
ganz so klangschön wie in seiner Glanzzeit. Er erschien 
mit einer kleinen, sorgfältig aufeinander abgestimm-= 
ten Band, aus der er, wie in früheren Zeiten, mit Vor= 
liebe kleinere Gruppen zu kammermusikalischem 
Spiel herauslöst. Sein wichtigster Partner ist der 
Vibraphonist Red Norvo, ein Virtuose in lieblich klin- 


10 Jahre Neue Chormusik Ludwigsburg 


Die zehnte Neue Chormusik Ludwigsburg — seit 1950 


jährlich im Herbst in der schwäbischen Barockstadt — 
hat die Notwendigkeit und Lebensfähigkeit dieser 
Unternehmung endgültig bestätigt. Aus bescheidenen 
Anfängen heraus, unter zaghafter Beteiligung einiger 
benachbarter Chorvereine, ist sie eine Einrichtung 
geworden, der sich heute große Chorverbände südlich 
der Mainlinie verpflichtet fühlen. Ein prominentes 
Ehrenpräsidium, an der Spitze Ministerpräsident Dr. 
Kiesinger, deutet auf ministerielle Anerkennung und 
Förderung. Seit der Aufgabe der seinerzeit weithin 
beachteten Nürnberger Sängerwochen (1927 bis 1939), 
hat gleichberechtigt neben den deutschen Sängerbun= 
deswochen für den süddeutschen Raum die Ludwigs= 
burger Chormusik den Auftrag übernommen, neue 
Chorwerke und junge Autoren der Öffentlichkeit vor= 
zustellen. In zehnjähriger Tätigkeit wurden in Lud- 
wigsburg in 39 Konzerten 102 Komponisten mit 404 
Werken vorgestellt, ein Ergebnis, das ein leichtes 
Übergewicht der schwäbischen Autoren entschuldigt. 
Einige bisher übersehene Namen, wie Bergese, Bücht= 
ger, Degen, Driessler, Genzmer, Höffer, Kodäly, Orff, 
Rohwer, Rothschuh, Strobach, Tippett, Watkinson, 
könnten die Gefahr einer schwäbischen Inzucht bannen. 


Das Programm des traditionellen Eröffnungskonzertes 
durch den Stuttgarter Rundfunkchor unter Dr. Dah= 
men war diesesmal Werken aus den Anfängen der 
neuen A-cappella-Musik zwischen 1920 bis 1930 ge= 
widmet. Man hörte eine weniger profilierte kleine 
dreistimmige Messe von Ernst Pepping und Hugo 
Herrmanns Chorsuite op. 27, die die Bedeutung dieses 


"Komponisten für die Entwicklung des neuen Chorstils 


erhellte. Der Frauenchorzyklus „Unterschale“ von Igor 
Strawinsky und die „Lieder nach alten Texten” op. 33 
von Paul Hindemith (in der ersten Fassung), waren 
die bekanntesten Partituren, wenn auch dem hier 
versammelten Auditorium vielleicht weniger vertraut. 
Daß sich Christian Morgenstern wirklich witzig ver= 
tonen läßt, bewies Willy Burkhard in seinen konstant 
zweistimmigen Chorduetten für Männerstimmen mit 


Trompete und Posaune. 


Im Konzert des Schwäbischen Sängerbundes wurden 
Chorsätze mit Akkordeonspielgruppen von Hans 
Lang, Hugo Herrmann und E. L. Wittmer vorgeführt, 
die sich als mehr oder weniger gelungene Gerbauchs= 


gelnden Tonkaskaden. Unter den weiteren Solisten 
fallen der Posaunist Bill Harris und der Pianist Russ 
Freeman durch ihre persönlich konturierten, vom 
Landläufigen abweichenden Soli auf, während bei den 
anderen Solisten, darunter dem bekannten Saxopho= 
nisten Flip Phillips, viel Schablone und auch Manier 
— heute der Todfeind Nr. ı des Jazz — spürbar sind. 
Höchst problematisch der Gesangsstar Anita O’Day. 
Sie beweist, wie weit man es als Sängerin ohne 
Stimme bringen kann (ihre Schallplatten erreichen 
Millionenauflagen). Ihr schräges Singsagen hat die 
Pikanterie des Vulgären, immer ist in einer geradezu 
raffinierten Weise ordinärer Geschmack mit im Spiel — 
und gerade hierauf wohl beruht ihre große Publikums- 


wirkung. Helmut Schmidt=Garre 
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musiken erwiesen. Zwei kleine Chorlieder von Heino 
Schubert und Peter Seeger und eine schwache Hymne 
von Volker Gwinner erlebten Wiedergaben, die in 
beträchtlichem Gegensatz zu den Partituren standen: 
die einzige Panne dieser Tage. Mit großem vokalem 
und instrumentalem Einsatz, Solisten und Sprecher ist 
die Kantate „Wir singen den Tag“ von Hilda Kocher: 
Klein aufgezäumt, sauber gearbeitet, aber doch wohl 
zu naiv, um zur neuen Chormusik gezählt werden zu 
können. 


Der Hessische Sängerbund war durch die ausgezeich- 
nete Limburger Madrigalvereinigung unter Theodor 
Lebeda vertreten. Es gab höchst anspruchsvolle Bei- 
spiele -aus dem Gryphius-Zyklus von Sutermeister, 
den „Liedern für Singkreise” von Hindemith (mit 
großartiger Klarheit dargeboten), vier sehr schöne 
Madrigale von Karl Marx und ein brav gearbeitetes 
Variationenwerk „Jahreslied“ von Fritz Neumeyer, 
das in dieser Nachbarschaft allerdings nicht recht zur 
Geltung kam. 

Der Badische Sängerbund hatte den Lehrergesangver- 
ein und das Kammerorchester aus Karlsruhe — am 
Pult Walter Schlageter — entsandt. Ein prächtig musi- 
zierender Klangkörper, der mühelos ein Repertoire 
stück, die Kantate „Von edler Art” von Wilhelm 
Petersen, aufführte, Petersen bedient sich „edler Wei= 
sen” aus vier Jahrhunderten in einem nicht mehr recht 
zeitgemäßen Gewande, das manchen wehe und man= 
chen wohl zu tun -vermag. 

Den Fränkischen Sängerbund vertrat der Nürnberger 
Kammerchor, der unter seinem Leiter, Eberhard 
Escofier, liedhafte Chorsätze von Distler, Peter Becker, 
Knab, Marx und Lang in angemessener Weise vortrug. 
Das Ereignis dieses vierten Konzertes war die Auf- 
führung des Zyklus „Der kleine Kalender“ nach Josef 
Weinhebers Gedichtband „O Mensch, gibt acht” (1941 
auch von Pepping komponiert) des 34jährigen Mün= 
cheners Theo Brand. Brand gelang es, die zwölf Sätze 
des fünfstimmigen A=cappella-Werkes mit Phantasie, 
charakteristischen Einfällen und bildhafter Führung 
des Chorsatzes auszustatten, wobei ihm die zweite 
Hälfte besser gelang. Gewiß standen Lehrer und Zeit= 
genossen bei dieser Partitur Pate, manches ist formal 
noch ungleich und zu wenig komprimiert. Das Ergeb- 
nis verdient jedoch Beachtung. Hanns Haas war mit 
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der Liedertafel Freising (Bayerischer Sängerbund) dem 
Werk ein vortrefflicher Mittler. Der kleine Maintal- 
sängerbund hatte einen großen Männerchor, MGV 
Erohsinn, Klein-Ostheim, Leitung: Karl Friedrich 
Leucht, delegiert, der an anspruchsloser Chorliteratur 
(Desch, Hermann) bewies, daß im Dorf gut gesungen 
wird. 

Den Abschluß des Chorfestes bildete ein Chor-Orche= 
sterkonzert mit einem leider nur wenig attraktiven 
Programm. Das Biebricher Männerquartett (GMD 
Ernst Cremer) bemühte sich mit den Stuttgarter Phil- 
harmonikern vergeblich, der Chor-Pastorale op. 63 von 


Venedig erwacht aus seinem Traum 


Das Unwahrscheinliche hat sich ereignet: Zum ersten 
Male seit Kriegsende, seit der Wiederaufnahme der 
alljährlichen zeitgenössischen Musikfestspiele in Ve= 
nedig unter dem Zeichen der geistigen Freiheit, haben 
sich die Leiter der Veranstaltungen entschlossen, die 
jungen Komponisten, die in anderen Ländern, und 
besonders in Westdeutschland, seit Jahr und Tag Rang 
und Namen haben, in ihr Programm einzuschließen. 


Bruno Maderna, 1920 in Venedig geboren, dirigierte - 


erstmalig in Venedig; außerdem kam ein elektroni= 
sches Werk von ihm zu Gehör. Luigi Nono, 1924 
ebenfalls in der Dogenstadt zur Welt gekommen, 
stand zum ersten Male auf einem venezianischen Pro= 
‚gramm, mit dem in Darmstadt einen Monat früher 
uraufgeführten „Orchesterstück Nr, 2“. Von Luciano 
Berio, dem Vorkämpfer der elektronischen Musik in 
Italien, kam das „Omaggio a Joyce” zur Aufführung, 
übrigens kein elektronisches, sondern vorzugsweise 
ein „konkretes“ Werk, handelt es sich doch dabei um 
“ ein Joyces „Ulysses“ entnommenes Fragment, das, 
gesprochen und auf Band aufgenommen, nachher den 
Möglichkeiten der Bandtechnik gemäß musikalisch 
rekonstruiert worden ist. Komponisten wie Franco 
Evangelisti, Andre Boucourechliev, Roman Hauben- 
stock-Ramati, Nicolo Castiglioni, Mario Peragallo, 
Roman Vlad standen außerdem auf dem Programm; 
last not least war das „Livre pour quatuor” von Bou- 
lez zu hören, gespielt vom Parrenin-Quartett, ein= 
gebettet in Musik von Anton Webern, dessen „Baga= 
tellen“ und „Stücke für Streichquartett” vor und nach 
dem Werke von Boulez zur Aufführung kamen. 


Auch in früheren Jahren waren zwar Werke der 
seriellen und sogar der elektronischen Musik in Ve= 
".nedig zu hören. Jedoch handelte es sich bei der seriel= 
len Musik nur um unbestrittene Meister einer früheren 
Generation, während die konkrete und elektronische 
Musik am frühen Nachmittag und im sehr ungün= 
stigen Saal des Ca’ Giustinian, gleichsam schamhaft 
und vor einem der Anzahl nach sehr beschränkten 
Publikum zur Aufführung kam. Was in der glor= 
reichen Fenice allein herrschte, war die Musik italie= 
nischer und in beschränktem Maße ausländischer 
Klassizisten; übrigens auch vor einem spärlichen und 
während des Ablaufs der „Festtage“ immer spärlicher 
werdenden Publikum, so daß der ausländische Gast, 
wenn er noch dazu Musikkritiker war, sich schließlich 
fragte, ob er eigentlich jedes Jahr nach Venedig fahre, 
um gute oder wenigstens interessante Musik zu hören, 
oder bloß weil Venedig so schön ist... 
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Hugo Herrmann und einer Volksliedkantate von Paul 
Zoll zu einem Erfolg zu verhelfen. Eugen Störkle — 
mit Rektor Fischer; der verdienstvolle Initiator der 
Ludwigsburger Chormusik — schoß mit der Schiller= 
Hymne von Joseph Haas den Vogel ab. Fritz Koelbles 
„104. Psalm“, mit Brucknerschem Aufwand, aber ohne 
Brucknersche Größe, gab den Karlsruher Lehrern 
(Walter Schlageter) nochmals Gelegenheit zu bril= 
lieren. Die Solisten waren Cläre Luz=Faßbender (So= 
pran) und York Lutz (Bariton). £ 

In den Kirchen gab es Musica sacra von Rehmann, 
Lemacher, Flor Peeters und Kocher:Klein. 


ANTOINE GoLEA 


Daß dieses Jahr in Venedig auch viel schlechte Musik 
zu hören war, darob besteht kein Zweifel. Allein 
während der fünf Tage unseres dortigen Aufenthaltes 
waren drei sogenannte „Kurzopern“ zu hören (von 
denen die kürzeste eine Stunde dauerte), welche zu 
erwähnen zur bedauerlichen Folge hätte, der Leser 
könnte, wenn auch mit negativem Vorzeichen, diesen 
oder jenen Namen wenigstens im Gedächtnis behal= 
ten; und das allein wäre für besagte Werke und ihre 
Komponisten der Ehre zuviel. Und von den zwei Or= 
chesterkonzerten, denen wir beiwohnten, bestand das 
eine aus sieben Stücken, von denen zweifelsohne nur 
die „Episodi per orchestra” von Aldo Clementi der 
Vergessenheit zu entreißen waren, das andere, von 
Bruno Maderna geleitet, allerdings aus sechs Werken, 
von denen nur eines aus dem goldenen Schweigen 
seiner Wiener Partitur nicht aufzustören gewesen 
wäre. Jedoch ist das ‘Verdienst der Programmgestalter 
andrerseits dieses Jahr so groß gewesen, muß wegen 
des als renitent verschrieenen Venediger Publikums 
ihr Mut so hoch angeschrieben werden, daß man ihnen 
die aus Gleichgewichtsgründen aufgenommenen wes 
senlosen Werke ohne weiteres verzeihen kann. 


Die serielle und gar die elektronische Musik hatten 
ja diesmal die Ehre, im Teatro la Fenice ertönen zu 
dürfen. Das elektronische Konzert wurde stereopho= 
nisch wiedergegeben; überall an den Logenbrüstungen 
hingen Lautsprecher; der größte von diesen stand in 
der Prunkloge selbst, in der einst Dogen, nach ihnen 
Könige Platz genommen hatten. Das war reichlich 
symbolisch gewürzt, im Uraufführungstheater des 
„Rigoletto”! Noch nie übrigens hat elektronische 
Musik so schön, so voll, so blühend, so musikalisch 
geklungen; und wie hätte es auch anders sein können? 
Hier in der Fenice hatte sie endlich einmal Gelegen= 
heit, sich klanglich zu entfalten; hier fand sie den 
nötigen akustischen Raum, der bekanntlich in den 
italienischen Logentheatern des traditionellen Typs 
noch immer der beste ist. Hier waren nicht die lästi= 
gen Schallwirkungen, von denen unmusikalische Ton= 
ingenieure träumen, nicht die Trockenheit und Stumpf= 
heit gewisser nach dem Krieg erbauter Rundfunksäle. 
Hier erklang endlich einmal elektronische und kon= 
krete Musik wie Musik; hier konnte die vortreffliche 
Cathy Berberian den Text von Joyce sprechen, bevor 
Berios „Omaggio“, das auch ihre Stimme als Grund- 
material verwendet hat, selbst erklang, und konnte 
alles so voll und so einwandfrei den Raum erfüllen 
wie die Verse des Torquato Tasso im Wiener Burgs= 
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theater, der Gesang der Rheintöchter im Festspielhaus 
zu Bayreuth, das zwar kein Logentheater ist, dessen 
Akustik aber ganz anders auskalkuliert worden ist 


als das der seit zehn Jahren erbauten ehernen Musik-= 
scheunen. 


Eine eigentliche „Sensation“, wie es in den letzten 
Jahren die Uraufführungen der neuesten Werke von 
Strawinsky waren, hatte das Venediger Fest diesmal 
nicht aufzuweisen; dafür aber erfreuten sich die Werke 
von Boulez, Nono, Maderna, Berio eines großen, 
ehrlichen Erfolgs. Der Besuch war sehr gut, viel besser 
- als in den vergangenen Jahren bei den Werken der 
einlullenden Neoklassiker; Protestpfiffe waren auch 
zu hören; sie erschienen wie Zeichen der Vitalität und 
des Interesses, das in diesem Jahr das Venediger Pro= 
gramm finden konnte. 


Vorbild für Paris 


Die Stuttgarter Oper gastierte wieder einmal in Paris: 
mit Händels „Jephta“, in der Inszenierung Günther 
Rennerts, unter der musikalischen Leitung Ferdinand 
Leitners. Einmütig stellte die Kritik das hohe Niveau 
der Aufführung fest. Man lobte andrerseits die Art, 
in der Rennert das Händelsche Oratorium szenisch 
behandelt hat, so daß es Oratorium blieb, mit einem 
Minimum an dramatischer Gestik, deren innere Inten- 
sität jedoch, verbunden mit der Plastik des Gesangs- 
und des Bewegungschors, das Geschehen beispielhaft 
verbildlichte. 


Luzerner Musikfestwochen 1959 


Die Internationalen Musikfestwochen Luzern sind 
nach wie vor der Höhepunkt des schweizerischen 
Musiksommers. Gerade weil auf das Jubiläumsjahr 
1958 nun wieder ein „Normaljahr” gefolgt ist, darf 
man das unterstreichen. Ursprünglich war vorgesehen, 
dem Schweizerischen Festspielorchester wiederum zwei 
auswärtige Ensembles zur Seite zu stellen. Doch blieb 
es dann beim Philharmonia Orchestra of England. 
1960 wird es nicht anders sein; „nur“ die Berliner 
Philharmoniker werden herangezogen. 


Abgesehen vom Vergnügen, Deutschlands ruhmreich= 
stem Orchester erstmals in diesem Kreise begegnen 
zu dürfen, bringt das den Vorteil der Verpflichtung 
Herbert von Karajans mit sich. Er ist in Luzern ebenso= 
sehr ein Magnet wie anderswo; seine Konzerte sind 
vor allen anderen ausverkauft, selbst dann, wenn das 
Programm recht eigenwillig ausfällt. Es brachte dies= 
mal einen Auszug aus Händels „Wassermusik“ in 
seltsamer Aufplusterung sowie einen auffallend zer= 
dehnten „Don Quixote“” von Richard Strauss; da= 
zwischen das d-Moll=Klavierkonzert von Bach, in der= 
art faszinierender Weise vorgetragen, daß man den 
dringenden Wunsch bekam, dem neuen Stern Glenn 
Gould noch in anderen Aufgaben begegnen zu kön= 
nen. Etwa in Tschaikowskys b-Moll-Konzert, das Geza 
Anda blendend hinlegte. Otto Klemperer hatte selt= 
samerweise seinen ersten Abend ganz auf diesen 


Die zwei Pariser Operntheater befinden sich in einer 
Übergangszeit prinzipieller, grundlegender Reformen. 
Ihr neuer Intendant, Julien, ist im Begriff, den tech= 
nischen und künstlerischen Stab der beiden Häuser 
vor neue Verantwortungen zu stellen. Der bisherige 
konventionelle. Opernbetrieb, der nur sehr selten 
einem eigentlichen schöpferischen Willen wich, soll 
diesem nun allgemein und endgültig das Feld über- 
lassen. In dieser Atmosphäre der nicht immer rei= 
bungslos verlaufenen Diskussionen tat die Stuttgarter 
Aufführung das ihre, um Julien ein gewichtiges Argu-= 
ment zur Verteidigung seines künstlerischen Stand- 
punktes zu geben, der sich mit dem gewerkschaftlichen 
nicht immer vereinigen will. 


Die Stuttgarter Solisten hielten alle gutes Niveau; 
einer, Fritz Wunderlich, heimste in einer kleinen Rolle 
den größten Erfolg ein. Der richtige Star der Auf- 
führung aber war der Chor. Abgesondert von der 
eigentlichen, unbeweglichen Chormasse rief ein klei= 
ner Spielchor von zwanzig Sängerinnen und Sängern 
tiefe Bewunderung hervor, nicht nur im Dramatischen, 
sondern vor allem im Gesanglichen. Man. hatte den 
Eindruck — den man bei den Pariser Theaterchören 
leider nur selten haben kann —, daß diese Sänger sich 
nicht schämten, im Chor zu singen, sondern vom Ernst 
und der Schönheit ihrer Aufgabe voll erfüllt waren. 


Sieben junge Tänzerinnen der Pariser Oper wirkten 
bei der Aufführung mit. Sie machten ihre Sache be= 
sonders vortrefflich, da die Größe des Werkes und 
der Arbeitsstil des ausländischen Ensembles sie tief 
beeindruckten. Das Pariser Orchester spielte mit letz= 
ter Hingabe, wie immer, wenn am Pult ein Dirigent 
und. nicht ein Schemen steht. 


HAns EHINGER 


Russen ausgerichtet, was man weit weniger verstand, 
als daß er sich danach ausschließlich Mozart widmete, 
wobei Clara Haskil das d=Moll-Konzert KV 466 zele= 
brierte, Zweimal war ferner Rafael Kubelik eingesetzt, 
wobei er freilich im Eröffnungskonzert vom 15. August 
den erkrankten Ferenc Fricsay zu ersetzen hatte. Ließ 
er hier dem von Yehudi Menuhin vorgetragenem Beet= 
hoven-Violinkonzert die Musik für Saiteninstrumente 
von Bartök vorausgehen, so stellte er an die Spitze 
seines zweiten Programms Hindemiths einprägsame 
„Metamorphosen”, und er schloß mit Dvoraks Fünfter, 
nachdem Claudio Arrau Beethovens viertes Klavier= 
konzert vorgetragen hatte. Daß in einem Konzert von 
Ernest Ansermet die Gegenwartsmusik nicht fehlt, 
nimmt man als beinahe selbstverständlich. Diesmal 
erinnerte er eindrücklich an seines Landsmannes 
Frank Martin Konzert für sieben Blasinstrumente. In 
wunderbarer Einhelligkeit befand er sich mit Wilhelm 
Backhaus beim Vortrag des zweiten Klavierkonzertes 
von Brahms. Von Brahms über Pizzetti zu Mussorg= 
sky, mit Dvoräaks a=Moll-Konzert im Vortrag von 
Nathan Milstein als Zwischenstation, führte der hier 
erstmals erscheinende Italiener Carlo Maria Giulini, 
und auch der andere Luzerner „Novize“, Lovro von 
Matacic, hatte erst Wolfgang Schneiderhan beim 
Brahms-Konzert zu sekundieren, ehe er seine Ein= 
dringlichkeit an Bruckners Neunter beweisen konnte. 
Schneiderhan ist mit den Festival Strings Lucerne auch 
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dann verbunden, wenn er die Führung des hervor= 
ragenden Streicherensembles, das übrigens vor einer 
zweimonatigen USA-Tournee steht, Rudolf Baum- 
gartner überläßt. Im ersten der beiden Kammer- 
konzerte kam eine den Festival Strings „auf den 
Leib“ geschriebene Komposition „Toccata — Arioso — 
Gigue“ von Peter Mieg zur erfolgreichen Urauffüh= 
rung. Die jeweils von Paul Sacher geleiteten Mozart-= 
Serenaden waren diesmal vom Wetter nicht begünstigt 
und mußten statt im Freien im Saal geboten werden. 
Sie gehören ebenso zur Luzerner Tradition wie das 
Orgelkonzert von Marcel Dupre (Paris); erstmals ließ 
sich neben ihm in der Hofkirche der Hamburger Orga= 
nist Martin Günter Förstemann hören. Arthur Rubin= 
stein gab einen Klavierabend. Irmgard Seefried und 
Lisa Della Casa boten Liederabende, wobei die Schwei- 
zer Sopranistin mit Othmar Schoeck abschloß. Wolf= 
gang Schneiderhan und Carl Seemann stellten in ihrem 


Der »Warschauer Herbst« 


3. Festival zeitgenössischer Musik in Polen 


Ein so abenteuerliches Musikfest gibt es wohl kaum 
noch einmal wie den „Warschauer Herbst“, der nun 
zum dritten Male stattgefunden hat. Die verschieden 
sten Elemente verbinden sich in einem völlig undog= 
matischen Programm internationaler zeitgenössischer 
Musik zu einer umfassenden Bestandsaufnahme, ver= 
anstaltet ineinem — was moderne Musik anlangt— noch 
sehr jungen Land (eigentlich ist es ja erst drei Jahre 
alt!) vom polnischen Komponistenverband, getragen 
aber von der Aufnahmebereitschaft, der wahrhaftigen 
Anteilnahme, ja dem Heißhunger erfreulich zahlrei= 
cher Hörer. 


Das Bild der Stadt Warschau, im Kriege zu 85 Prozent 
zerstört und seitdem mit erstaunlicher Energie schon 
weitgehend wiederaufgebaut, entspricht in der Viel= 
Einheit seiner Gesichter genau dem, was auch das 
Besondere dieses Programms ausmacht, das in neun 
Tagen 16 Orchester- und Kammerkonzerte, Opern= 
und Ballettaufführungen, Film= und Musique concrete= 
Vorführungen bietet. Verbinden sich im Wiederauf= 
bau der Stadt nämlich sowjetischerepräsentative Re= 
gierungs= und Verwaltungsgebäude, westlich beein= 
flußte moderne Geschäftsstraßen und licht=offene 
Wohnviertel mit einer traditionsbewußt liebevoll 
rekonstruierten Altstadt, so haben auch die Veran= 
staltungen des Warschauer Herbstes kein anderes 
Programm als dies: alle wesentlichen Entwicklungs= 
tendenzen des zeitgenössischen Musikschaffens zu 
zeigen, keinen Weg vorzuschreiben, sondern dem 
Hörer selbst die ganze Verantwortung der Wahl zu 
übertragen. 


Da ist einmal die Gruppe der noch an die ungebro= 
chene Kraft der Tonalität glaubenden Komponisten. 
Schostakowitsch, wohl ihr größter Könner, schreibt 
sein Quartett op. 101 in G=Dur, kommt gelegentlich 
stimmführungsbedingt zu härteren Klängen, geht aber 
im allgemeinen nicht über schubertsche Terzverwandt= 
schaft hinaus. Auch formal gibt sich seine Musik 
klassisch und läßt sich mit der Terminologie „Thema, 
Fortspinnung, Überleitung, Durchführung, Reprise” 
hinlänglich analysieren. Cincadze und Miaskowski 
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Duoabend Strawinsky und Bartök den Klassikern 
voran, und ein Kreis um den Berner Pianisten Franz 
Josef Hirt huldigte ausschließlich Arthur Honegger. 
Obwohl Experimente fehlten, ist die zeitgenössische 
Musik dennoch nicht zu kurz gekommen. 


Den Symphoniekonzerten wurden zwei große Chor= 
konzerte zur Seite gestellt. Verlief die Darbietung des 
Deutschen Requiems von Brahms unter Josef Keil- 
berth in gewohnten Bahnen, so haftete der für den 
Schluß am 10. September aufgesparten Wiedergabe 
des „Messias“ von Händel manch Seltsames an. Zu 


den Londoner Philharmonikern gesellte sich der Phil= 


harmonia Choir London, und mit Thomas Beecham als 
Leiter schien die Authentizität gewährleistet. Indessen 
gestattete sich Beecham Freiheiten der Interpretation 
und des Zusammenraffens, die schon fast nicht mehr 
angehen. Und doch: wahrhaftige Größe atmete selbst 
diese Vermittlung voller Eigenmächtigkeiten. 


DIETHER DE LA MOTTE 


folgen ihm in dieser Richtung wie auch eine Gruppe 
ostdeutscher Komponisten, die im Bläserquintett des 
Leipziger Gewandhauses einen guten Anwalt hatte. 
Auffallend bei allen (Gerster, Dessau, Finke, Kochan 
und Geißler) der Wille zur Heiterkeit, das Bestreben, 
zu ergötzen, ohne an die Konzentration des Hörers 
besondere Anforderungen zu stellen. „Heitere Musik”, 
„lustige Variationen“ und ähnlich hießen diese zwi= 
schen Bach und Mozart stehenden, sich nur gelegent- 
lich bis zu Hindemith vorwagenden Klangspiele. 


Interessanter die ältere polnische Komponistengene= 
ration, die sich mit westeuropäischen Einflüssen aus= 
einandersetzt. Da sind in der Nachfolge Szygmanow= 
skis Szeligowski zu nennen, eine Orchestertokkata 
von Szabelski (die ihm Petruschka ins Ohr flüsterte), 
Szalowskis Bläsertrio (in Frangaix’ Handschrift) und 
Malawski kraftvolle Ouvertüre, die von K. A. Hart= 
mann beeinflußt scheint. 

Angesichts solch lebendiger „Diskussion“ über zeit= 
nahe Themen hätte man auf das Ballett „La nouvelle 
Odyssee“ des in Finnland geborenen, in Ost-Berlin 
lebenden Viktor Bruns verzichten können, da alle 
seine Melodien Tschaikowsky bereits besser kompo= 
niert hat. Die Oper „Krutnava” des 1908 geborenen 
tschechischen Komponisten Eugen Suchon aber begeg=- 
nete lebhaftem Interesse, auch wenn man die musi= 
kalische Sprache der Linie VerdisPuccini-Menotti zur 
Genüge kennt, als erster Versuch auf dem Wege zu 
einer neuen tschechischen Volksoper. Suchons Spür= 
sinn für die Bühne ist bemerkenswert, und bei aller 
Sentimentalität des Lieb’=und-Haß=-, Ehr’-und=Raches, 
Blutsund=Boden-Textbuches muß man Suchons auf 
Volkslied und =tanz aufbauende Komposition als eine 
notwendige Stufe der Entwicklung tschechischer Musik 
anerkennen. 

Weiter auf dem Wege sind schon die jungen unga= 
rischen Komponisten vorangekommen, und es spricht 
nur für sie, wenn sie noch stark unter Bartöks Einfluß 
stehen und sich die Zeit lassen, die eine nicht unfor= 
cierte, natürliche Entwicklung nun einmal fordert. 
Szokolays Violinkonzert und Maros’ Ricercare sind 
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aber aus diesem Vokabular intelligent formulierte 
Kompositionen, auffallend stark vom Streicherklang 
her inspiriert. Das aber wundert den nicht, der dieses 
Konzert des ungarischen Rundfunksinfonieorchesters 
unter György Lehel als interpretatorischen Höhepunkt 
‘der Tage miterlebte. (Wunderbar Bartöks Orchester= 
konzert; Vitalität und Organisation in unübertreff= 
licher Verschmelzung.) Vor allem die Streicher des 
Orchesters nämlich sind zu preisen, wie auch der junge 
Geiger Andras Simor hervorzuheben ist. 


Am bemerkenswertesten trat die junge polnische 
Komponistengeneration hervor, die sich mit geradezu 
leidenschaftlichem Bemühen an die Seite der jungen 
westeuropäischen Kollegen stellt. (Neben Henze, Nono 
und Boulez, Pousseur und Berio ließ auch der junge 
Franzose Gilbert Amy, wenn auch noch stark unter 
Boulez’ Einfluß, aufhorchen durch seine Klangphanta= 
sie.) Vielleicht sprechen Pendereckis „Strophes“ die 
Kranichsteiner Sprache allzu dialektfrei nach, so daß 
persönliches Profil noch nicht zu erkennen ist, und 
geht der hochtalentierte Dirigent — KomponistKrenz zu 
stark vom Spieltechnischen aus. Goreckis (1933) Erste 
Sinfonie aber und Szaloneks (1927) „Aveux“ (Sprech= 
stimme,- Chor und Orchester werden hier zu einem 
Organismus zusammengefügt, wie es nur selten bis= 
her gelang) lassen bereits eine persönliche Entwick= 
lung spüren, und man wird sie ebenso wie den dieses 
Jahr in Darmstadt hervorgetretenen Kotonski (1925) 
in Zukunft zu berücksichtigen haben, wenn von Neuer 
Musik die Rede ist. 


Den stärksten Eindruck machte mir Tadeusz Baird 
(1928), dessen im Vorjahre hier aufgeführte 4 Essays 
der Rundfunk freundlicherweise einigen Interessenten 
nochmals vorführte: Bartök, Strawinsky — verschie= 
denste Einflüsse, deutlich aber tritt schon das Kan= 
table, die expressive Linienspannung als persönliche 


Ausdrucksform hervor. Sein Violinkonzert spielte 
Wanda Wilkomierska in einem Konzert der Philhar= 
monie Nationale meisterhaft: Alban-Berg-Nachfolge, 
bewegend schön und erfüllt im Ausdruck, 


Hindemith und Strawinsky, Varese und Webern, 
Dallapiccola, Martin, Jolivet vervollständigten das 
Programm, in dem auch eine Vorführung konkreter 
Musik nicht fehlte: Pierre Schaeffer bemühte sich mit 
Werken junger Musiker wie Xenakis und Ferrari zu 
belegen, daß seine Ideen nach wie vor aktuell seien. 
Im bis auf den letzten Stehplatz gefüllten Saal hörte 
ein vorwiegend jugendliches Publikum — gewiß erst= 
malig — diese Darbietungen mit Neugier, gesammel- 
tem Ernst, amüsiertem Lächeln— jeder auf seine Weise. 
Die übrigen Konzerte konnten sich ebenfalls zahl= 
reicher Hörer und starken Beifalls erfreuen, der nicht 
zuletzt auf den gut vorbereiteten Leistungen der Or-= 
chester aus Posen, Schlesien und Warschau, dem an= 
erkennenswerten Posener Opern- und Ballettensemble 
und qualifizierten Solisten galt, an deren Spitze das 
Klavierduo Baster-Dolny zu nennen ist. 

Während eben eine erste Wanderausstellung „Zeit= 
genössische Kunst Polens“ in zahlreiche Städte West= 
europas bringt, konnte man auch in Warschau in der 
„Zacheta“ einen starken Eindruck davon gewinnen, 
mit welcher Kraft die jungen polnischen Künstler auf 
allen Gebieten durch die Aufarbeitung westeuropäi= 
scher Anregungen zu neuem, eigenem Ausdruck durch= 
zustoßen bemüht sind. x 

Zum Wertvollsten der Tage gehörte die Offenheit 
des Gesprächs zwischen ungarischen und französi= 
schen, polnischen und englischen, ost= und westdeut- 
schen, rumänischen und holländischen Musikwissen= 
schaftlern, Kritikern, Instrumentalisten und Kom= 
ponisten. Schon um dieser Begegnung willen muß der 
Warschauer Herbst fortbestehen und weiterwirken. 


Bronislaw Kierzkowski (1924): »Faktur in Metall und Gips«. 
Aus der Ausstellung zeitgenössischer polnischer Kunst in Warschau 
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Joseph Matthias Hauer 


Der Komponist und Musiktheoretiker Joseph Matthias 
Hauer ist in Wien im Alter von 76 Jahren gestorben. 
Er lebte zuletzt in völliger Zurückgezogenheit und 
war zu einer legendären Figur geworden, deren Name 
in der Entwicklungsgeschichte der Neuen Musik viel 
zitiert wurde, dessen Werke aber fast völlig der Ver= 
gessenheit anheimgefallen waren. 1953 ist noch einmal 
ein Werk von ihm uraufgeführt worden, eine Kan= 
tate „Der Menschen Weg”, 1956 wurde ihm der 
Kunstpreis der Republik Österreich verliehen. Hauer, 
Musiklehrer in Nieder-Österreich und später lange 
Jahre in Wien, war als Komponist Autodidakt. Un= 
abhängig von Arnold Schönberg entwickelte er ein 


Joseph Matthias Hauer 


eigenes System der Komposition mit zwölf Tönen. 
Musikalische, theoretische und philosophische Speku= 
lationen gingen bei ihm Hand in Hand. In seinem 
bekanntesten Werk, dem Kammeroratorium „Wand= 
lungen“ nach Worten Friedrich Hölderlins (1927), hat 
er seine musikalischen Vorstellungen in einer Art 
tonalsschwebender Zwölftönigkeit verwirklicht. Eine 
bereits 1920 veröffentlichte grundlegende theoretische 
Schrift „Vom Wesen des Musikalischen” trug den be= 
zeichnenden Untertitel „Lehrbuch der atonalen Musik“. 
Das Verzeichnis seiner musikalischen Werke umfaßt 
über tausend Titel. Die sonderbare, kompromißlose 
und asketisch dem Musikleben abgewandte Erschei= 
nung des Komponisten hat die Schriftsteller Hermann 
Bahr und Franz Werfel beschäftigt, auch in Thomas 
Manns Roman „Doktor Faustus“ sind Züge Hauers 
und seiner Gedanken eingegangen. 
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VORSCHAU 


Festspiele und Wettbewerbe 


Die Wiener Festwochen 1960 werden vorwiegend im 
Zeichen des 100. Geburtstages von Gustav Mahler 
stehen. Der neuernannte Generalintendant der Fest= 
wochen, Egon Hilbert, gab bekannt, daß Bruno Walter 
die vierte Sinfonie beim Eröffnungskonzert dirigieren 
wird. Die Festwochen bieten ferner weitere Sinfonien 
Mahlers sowie eine Auswahl aus seinem Liedschaffen. 
Eine Ausstellung „Gustav Mahler und seine Zeit“ 
wird während der Festwochen zu sehen sein. Honeg= 
gers „Johanna auf dem Scheiterhaufen” soll vor der 
Jesuitenkirche aufgeführt werden. Otto Klemperer 
wird mit den Londoner Philharmonikern einen Zyklus 
aller Beethoven-Sinfonien geben. Weitere Konzerte 
sind dem 150. Geburtstag von Robert Schumann und 
dem ı00. Geburtstag von Hugo Wolf gewidmet. Im 
Stephansdom wird die neunte Sinfonie von Anton 
Bruckner aufgeführt. 


Die 11. Festlichen Tage neuer Kammermusik der Stadt 
Braunschweig werden vom 10. bis 14. November ab= 
gehalten. Die künstlerische Leitung liegt in Händen 
von Heinz Zeebe. Das Programm sieht zunächst einen 
Abend unter dem Thema „Jazz und Neue Musik“ vor, 
bei dem das Hans-Koller-Quartett, Südwestfunk, 
spielt und Joachim Ernst Berendt die Einführung gibt. 
Das Kammerorchesterkonzert am ı2. November zeigt 
Werke von Henze, K. A. Hartmann (Uraufführung 
des „Concerto funebre“ für Violine und Streich 
orchester) und Martinu an. Ein Abend europäischer 
Kammermusik des Benthien-Quartetts, Hamburg, 
bringt Werke von K. A. Hartmann und Uraufführun= 
gen von Werken Hashagens, di Majos und Martinus, 
Hans Werner Henze hält den Festvortrag zum Thema 
„Neue Aspekte in der Musik“ (11. November). — Der 
14. November kündigt die Ludwig=Spohr=Feier der 
Stadt Braunschweig an, bei der der Ludwig-Spohr= 
Preis der Stadt verliehen und Prof. Dr. Hans Joachim 
Moser den Festvortrag halten wird. Als Uraufführung 
erklingt die „Rhapsodie ä sept“ von Jolivet. 

Die ersten Musiktage von Monaco, die zu Pfingsten 
1960 abgehalten werden, sind mit einem Komposi= 
tionswettbewerb verbunden. Für eine Oper sind 
25 000 DM, für ein Werk für großes Orchester 8000 
DM und für eine Kammermusik 4000 DM ausgesetzt. 


Für das Deutsche Schlagerfestival 1959 am ı7. No= 
vember in Wiesbaden wurde vom hessischen Minister= 
präsidenten Georg August Zinn ein Ehrenpreis ge= 
stiftet. Die Vorauswahl, an der sich 22 namhafte 
Musikverlage mit 57 neuen Kompositionen beteiligen, 
une Anfang September von Radio Luxemburg ge= 
troften. 


Der Bayerische Rundfunk und der Bayerische Jugend= 
ring haben einen Jugend-Jazz-Wettbewerb ausge= 
schrieben. Beteiligen können sich alle Amateur-Jazz= 
Bands aus Bayern, deren Mitglieder nicht älter als 
24 Jahre sind. 


Theater 


Die szenische Uraufführung der Jandlek-Oper „Die 
Ausflüge des Herrn Broulek” (in der deutschen Text= 
fassung von Gutheim) findet am 19. November an der 
Bayerischen Staatsoper München statt. 


Für die Berliner Festwochen 1960 schreibt Benjamin 
Britten eine neue Oper. 

Die Städtische Oper Köln wird im Juni 1960 die Oper 
„Die Soldaten“ von Bernd Aloys Zimmermann im 


Rahmen des Festivals der Internationalen Gesellschaft 
für Neue Musik uraufführen. 


Rudolf Wagner-Regeny, Kompositionslehrer an der 
Ostberliner Hochschule für Musik, hat seine zweite 
Oper beendet, die den Titel trägt „Das Bergwerk von 
Falun“ (nach Hugo von Hofmannsthal). Das Werk 
soll bei den Salzburger Festspielen 1961 von Herbert 
von Karajan uraufgeführt werden. 


Aus Anlaß des zehnjährigen Bestehens des Jugend= 
theaters Nürnberg wird Anfang März 1960 Cesar 
Bresgens Oper „Der Mann im Mond“ uraufgeführt. 


Für die diesjährige Spielzeit kündigt das Städtische 
Theater Straßburg die Uraufführung der Operette 
„Prospectus“ an. Die Komponisten sind Germain 
Muller und Mario Hirle. 

Erich Sehlbach arbeitet an der Partitur seiner neuen 
Oper „Baal“, deren Textbuch nach alttestamenta= 
rischen Vorgängen vom Komponisten verfaßt wurde, 


„Phaeton“, eine Oper von Heinz Röftger, wurde vom 
Landestheater Dessau zur Uraufführung angenommen. 


Mit „Moses und Aron“, Arnold Schönbergs nachge= 
lassener unvollendeter Oper, wird die Städtische Oper 
Berlin beim Pariser Theater der Nationen 1960 ga- 
stieren. 


Eine Richard-Strauss=Woche veranstaltet anläßlich des 
10. Todestags des Komponisten die Deutsche Oper am 
© Rhein. Salome, Ariadne, Rosenkavalier, Elektra, Ara-= 
bella und die von Rudolf Hartmann inszenierte Erst= 
aufführung des Capriccio stehen auf dem Programm. 


Aus Mitgliedern des Balletts der Wuppertaler Bühnen 
ist ein Kammerballett gebildet worden. Es untersteht 
ebenfalls der künstlerischen Leitung von Ballettmeister 
Erich Walter. Das Kammerballett wird am 19. Novem= 
ber im Wuppertaler Schauspielhaus seinen ersten 


Abend geben. 


Kunst und Künstler 


Hans=Georg Rudolph, Oberspielleiter am Hessischen 
Staatstheater Kassel, ist als Nachfolger von Dr. Ru= 
dolf Meyer zum Intendanten der Städtischen Bühnen 
Kiel ab Juli 1960 gewählt worden. Der Kieler Ober= 
spielleiter Willi Rohde wurde mit den Funktionen 
eines Schauspieldirektors betraut. 


Der Wuppertaler Oberspielleiter Werner Kraut ist _ 


zum neuen Leiter der Abteilung Schauspiel der Folk= 
wangschule Essen berufen worden. Er wird Nach= 
folger von Hans Dietrich Kenter. Die Oberspiel- 
leitung der Wuppertaler Bühnen wird Kraut beibe= 
halten. 


Der bisherige Intendant des Westberliner Radio-Sin= 
fonie=Orchesters, Dr. Wolfgang Stresemann, ist ab 
1. Oktober zum Intendanten des Berliner Philharmo- 
nischen Orchesters berufen worden. Künstlerischer 
Oberleiter des Radio=Sinfonie-Orchesters und gleich- 
zeitig ihr Chefdirigent wird mit unbefristetem Vertrag 
ab 1. September 1960 Ferenc Fricsay. Dr. Gerhart von 
Westermann, der bisherige Intendant der Berliner 
Philharmoniker, der kürzlich 65 Jahre alt wurde, hat 
sein Amt aus Alters- und Gesundheitsrücksichten ab- 
getreten, wird jedoch in dieser Saison noch als künst-= 
lerischer Ratgeber dem Orchester zur Verfügung 
stehen. Von Westermann bleibt Intendant der Ber= 
liner Festwochen. 


Professor Bernhard Paumgartner wird als Nachfolger 
des Barons Heinrich Puthon Präsident der Salzburger 
Festspiele ab 1960. Der als Mozartspezialist bekannte 
72jährige Dirigent war seit 1917 Leiter des Salzburger 
Mozarteums, dessen Präsidium er jedoch mit Rücksicht 
auf sein Alter in diesem Jahre niederlegte, 


Herbert von Karajan wird noch mindestens drei Jahre 
lang künstlerischer Leiter der Wiener Staatsoper blei= 
ben, wie die österreichische Bundestheaterverwaltung 
bekanntgibt. 


Serge Lifar wurde zum Sachverständigen in allen 
Ballettangelegenheiten des „Theaters der Nationen” 
in Paris ernannt. Er ist im vorigen Jahr von der Lei- 
tung des Pariser Opernballetts zurückgetreten und 
will nun eine französische Tanz= und Ballettschule 
gründen. 


Der in Detmold lebende 38jährige Komponist Johan= 
nes Driessler wurde mit dem „Annette=von-Droste= 
Hülshoff-Preis” für das Jahr 1959 ausgezeichnet. Der 
mit 5000 DM dotierte westfälische Kunstpreis wurde 
damit zum ersten Male einem Vertreter des Musik-= 
schaffens zugesprochen. Der Komponist hat im Auf- 
trag der evangelischen Kirchengemeinde Alt-Saar- 
brücken einen „Großen Lobgesang“ für Mezzosopran, 
sechsstimmigen Chor, Holz= und Blechbläser kom= 
poniert. Das Werk soll anläßlich der Wiederein= 
weihung der im Kriege, beschädigten Alt-Saarbrücker 
Ludwigskirche 1960 uraufgeführt werden. 


Der italienische Pianist, Komponist und Pädagoge 
Luigi Cortese feiert am 19. November seinen 60. Ge= 
burtstag. Cortese, ein Schüler Alfredo Casellas, grün= 
dete nach dem zweiten Weltkrieg die Societä Filar- 
monica di Genova, deren künstlerischer Leiter er zwei 
Jahre lang war. 1951 wurde er Direktor des Liceo 
Musicale Nicolö Paganini in Genua. Bekannt wurde 
er durch seine Studien über Casella, Ravel und Chopin 
und durch Übersetzungen von Briefen Liszts, Chopins 
u. a. Sein vielseitiges kompositorisches Schaffen um= 
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faßt Lieder, Kammer- und Klaviermusik, Oratorien 
und Orchestermusiken. Auch Film= und Bühnen= 
musiken hat er geschrieben. 


Konzert 


„Mouvements pour piano et orchestre“ ist der Titel 
eines neuen Werkes von Strawinsky, das am 10. Januar 
1960 in New York uraufgeführt werden wird. 


Der Cellist Ludwig Hoelscher wird im Dezember in 
Berlin mit den Berliner Philharmonikern das neue 
Cellokonzert von Krenek uraufführen. 


Für den 12. November kündigen die Städtischen Bühnen 
Dortmund die Uraufführung von Marcus Lehmanns 
„Sentenzen für Orchester” an. Dirigent: Rolf Agop. 


Tibor Varga wird im Herbst kommenden Jahres zum 
ersten Male in Deutschland Bartöks nachgelassenes 
Violinkonzert öffentlich spielen. Die Aufführung ist 
für Hamburg mit den Hamburger Philharmonikern 
unter Leitung von Wolfgang Sawallisch geplant. 

Die Zürcher Tonhalle=Gesellschaft plant zwischen 
1959 und 1962 einen Gustav Mahler gewidmeten Zy= 
klus, in dem alle zehn Sinfonien sowie „Das Lied von 
der Erde“ geboten werden. 


Als Gastdirigent des Philharmonischen Staatsorche= 
sters der Türkei wurde der Berliner Dirigent Hans 
von Benda, Berlin, nach Ankara verpflichtet. Er wird 
acht Konzerte dirigieren. 

Die „Philharmonia Hungarica”, das ungarische Emi= 
granten-Orchester, wird sich Anfang 1960 in Marl 
ansässig machen. 


Verschiedenes 


Unbekannte Manuskripte Beethovens werden nach 
Meldung des sowjetischen Rundfunks demnächst in 
Moskau veröffentlicht werden. Das geplante Buch soll 
ca. 200 Seiten Abbildungen haben. 


Luxemburg plant einen neuen Theaterbau, der zur 
Hundertjahrfeier Luxemburgs 1963 fertiggestellt sein 
soll. 


RÜCKSCHAU 


Theater 


Die für den 13. Oktober angekündigte Uraufführung 
der Monteverdi-Oper „Die Krönung der Poppea“ in 
der deutschen Fassung von Walter Goehr ist auf den 
4. November verschoben worden, wie die Hambur= 
gische Staatsoper bekanntgab. 


Die szenische Uraufführung des bereits 1935 kom= 
ponierten Balletts „Tanzsinfonie“ von Winfried Zillig 
fand am Hessischen Staatstheater Kassel statt. Choreo= 
graphie: Robert Mayer, Bühnenbild und Kostüme: 
Ekkehard Grübler. Willy Krauss dirigierte. 


Die Städtischen Bühnen Oberhausen brachten am 23. 
Oktober in westdeutscher Erstaufführung das Ballett 


„Die Fontäne von Batschissarai” des Russen Boris 
Assafiew. Mira Sanjina, die Primaballerina der Bel= 
grader Oper, war dabei für eine Rolle gewonnen 
worden. Das bereits 1934 in Leningrad uraufgeführte 
Ballett basiert auf einer Novelle von Puschkin. 


Die deutsche Erstaufführung der vor 22 Jahren in 


Basel uraufgeführten komischen Oper „Tartuffe“ des 


Schweizer Komponisten Hans Haug fand am 27. Sep= 
tember im Badischen Staatstheater Karlsruhe statt. 
Musikalische Leitung: Walter Born. 

Das neue Ballett der Städtischen Bühnen Gelsenkir- 
chen unter der choreographischen Leitung von Boris 
Pilato stellte sich in Gelsenkirchen mit einem eigenen 
Ballettabend vor. Getanzt wurden „Scenes de Ballet“ 
von Strawinsky, „Othello“ von Dvorak, „Symphoni= 
scher Kolo“ von Gotovac und als szenische Erstauf- 
führung für Gelsenkirchen die „Carmina burana” von 
Orff. Die musikalische Leitung hatten Ljubomir Ro= 
mansky und Theo Mölich. Bühnenbilder schuf Peter 
Krukenberg, die Einstudierung der Thöre besorgte 
Julius Asbeck. 

Zum ersten Male nach zwölf Jahren konnte die Metro= 
politan Opera New York ihre Spielzeit mit einem 
finanziellen Gewinn abschließen. Als Grund hierfür 
wird vom Präsidenten der Metropolitan Opera Asso= 
ciation, Anthony A. Bliss, die steigende Besucherzahl 
angegeben. 

Erich Riede, der Nürnberger Generalmusikdirektor, 
dirigierte in Vichy, Frankreich, eine Aufführung des 
„Siegfried“ von Wagner mit Bayreuther Kräften. In 
Oslo leitete er ein Rundfunkkonzert mit Werken von 
Bach, Blacher und Reger. 


Kunst und Künstler 


Otto Klemperer ist auf Lebenszeit zum Dirigenten des 
Londoner Philharmonia Orchesters ernannt worden. 
Das Orchester nimmt einen führenden Platz im Lon= 
doner Musikleben ein und wurde bisher nur von Gast= 
dirigenten geleitet. Der heute 74jährige Dirigent wird 
in dieser Saison sechs Konzerte dirigieren. 

Janine Charrat, die ihre ersten Erfolge in Deutschland 
1949 mit Werner Egks Ballett „Abraxas” hatte, unter= 
nimmt zur Zeit mit ihrem „Ballet de France“ eine 
Deutschlandtournee. 


Duke Ellington wurde von dem amerikanischen natio= 


nalen Verband zur Förderung farbiger Amerikaner 


mit der Spingarn Medal, der höchsten Auszeichnung 
bedacht, die einmal jährlich einem farbigen Ameri= 
kaner für besondere Leistungen verliehen wird. Duke 
Ellington ist der erste aus der Welt der Jazzmusik, 
der sie erhält. 


Der Paul=Lincke=Ring ist dem 82 Jahre alten Berliner 
Komponisten Rudolf Nelson verliehen worden. Der 
Ring gilt als höchste Auszeichnung für Kompositionen 
der leichten Muse. 


Kammersängerin Irene von Fladung (einst Partnerin 
von Leo Slezak und Caruso) feierte dieser Tage in 
München ihren 80. Geburtstag. Sie gehörte über 20 
Jahre zum Ensemble der Münchner Hofoper und 
machte sich als „Rosenkavalier“, „Hänsel“ und „Blond-= 
chen” einen Namen. 


Freude am Spiel 
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unserer bewährten und neuen Instrumente. Verlangen Sie unsere 
Sonderprospekte „Fidelblatt”, „Wulf-Gambe” und Informa- 
| tionen über 
das neue 


Zupfinstrument „Gruschka”. Diese Prospekte 
nennen Ihnen alles Wissenswerte. 
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Leonhard Roesner, bekannt als Komponist mehrerer 


Schulopern und Chorwerke, wurde am 6. November 
79 Jahre alt. 


Der Komponist Fritz Wenneis beging am ı. Oktober 
seinen 70. Geburtstag. Wenneis komponierte zahl- 
reiche Filmmusiken, ferner sakrale Werke, einige Kan- 
taten und Lieder und die Tanzoper „Mona Bella“. 


Der Kapellmeister, Komponist und Musikpädagoge 
Erich Maaß wurde am 5. November 65 Jahre alt. Maaß 
unterrichtete zuletzt Theorie, Dirigieren und Instru- 
mentenkunde am Klindworth=Scharwenka=Konserva- 
torium Berlin. Zu seinen Kompositionen gehören 
Werke für Klavier, Kammermusik, Chor und Orche- 
ster sowie eine Operette „Wo die Liebe hinfällt.” 


Konzert 


Ein Konzert für Violoncello und Orchester von Dimi- 
tri Schostakowitsch wurde in Moskau uraufgeführt. 


In Mailand wurde vom Scala=-Orchester unter Fer- 
nando Previtali die Komposition des 53jährigen Italie- 
ners Sandro Fuga uraufgeführt, die das deutsche Buch 
„Letzte Briefe aus Stalingrad” zum Vorwurf hat. Der 
Komponist erhielt für das Werk den reich dotierten 
Marzotto-Preis. 

Bei der Internationalen Musikwoche in Bilthoven, 
Holland, „Gaudeamus”, wurde am 13. September Otto 
Kettings erste Sinfonie uraufgeführt. Hein Jordans 
dirigierte das Brabanter Orchester. 


Ein Konzert mit zeitgenössischer Musik des Sym-= 
phonieorchesters Graunke, München, brachte am 17. 
September die Uraufführung eines Violinkonzertes 
von Kurt Graunke. Solist war Lukas David. 


Von Josef Anton Riedl wurde auf der Tagung „5 Jahre 
Gravesano” im elektroakustischen Experimentalstudio 
Hermann Scherchen in Gravesano (Schweiz) elektro= 
nische Musik und auf der internationalen Musikwoche 
in Bilthoven (Holland) das „Stück für. Schlagzeug 
1957” aufgeführt. Im Auftrag der Firma Siemens kom= 
ponierte Josef Anton Riedl elektronische Musik zu 
dem abendfüllenden Film „Impuls unserer Zeit“, im 
. Auftrag des Bayerischen Rundfunks elektronische 
Musik zu dem Hörspiel „Kains Bruder ist umsonst 
gestorben” von Ben-gavriel. Die musikalische Beratung 
zu dem Siemens-=Film hatte Carl Orff. r 

Das Sinfonieorchester der Stadt Osnabrück unter 
Bruno Hegmann gab ein Konzert mit Werken des 
Komponisten Karl Schäfer, der kürzlich 60 Jahre alt 
wurde. Sein Klavierkonzert wurde vom NDR mit dem 
Rundfunkorchester Hannover unter Leitung von Willi 
Steiner gesendet. Solist war Karl-Heinz Schlüter. 
Rudolf Kloiber hat in Florenz im Rahmen des Agosto= 
Festivals des Palazzo Pitti ein Symphoniekonzert mit 
Werken von Händel und Beethoven dirigiert. 

Am 30. Oktober beging das Orchester der Braun 
schweigischen Musikgesellschaft sein ıojähriges Be= 
stehen mit einem Festkonzert, das Werke von Fortner, 
Haydn, Mozart und Beethoven umfaßte. Dirigent war 
Matthias Kuntzsch, Solistin Rosl Schmid, Klavier, 
München. 

Die Wiener Philharmoniker starteten zu einer, Kon= 
zerttournee durch Indien, Japan und Kanada unter 
Herbert von Karajan. In Japan hat das Orchester ein 
Sonderkonzert gegeben, dessen Erlös für die Opfer des 
letzten Taifuns bestimmt ist. Das Programm der zahl- 
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reichen Konzerte umfaßte 11. Sinfonien, 5 Ouvertüren, 
2 Orchestersuiten und symphonische Dichtungen sowie 
Werke von Joseph und Johann Strauß. 


Im Rahmen. des deutsch=sowjetischen Kulturabkom= 
mens gastierte das Stuttgarter Kammerorchester unter 
seinem ständigen Dirigenten Prof. Karl Münchinger 
im Oktober 1959 in der Sowjetunion, Das Stuttgarter 
Kammerorchester war damit das erste deutsche Orche= 
ster, das nach vielen Jahren wieder Konzerte in Ruß: 
land gab. Im Anschluß an diese Tournee unternimmt 
das Orchester im November und Dezember eine aus= 
gedehnte Konzertreise durch Frankreich und im Frühs 
jahr 1961 seine zweite Tournee nach Indien und Japan. 


"Höhepunkt des dritten Chorfestes, das der Deutsche 


Allgemeine Sängerbund in Berlin veranstaltete, war 
die Uraufführung der Kantate „Das eleusische Fest“ 
für großes Orchester, gemischten Chor, Kinderchor, 
Altsolo und Sprecher von Raimund Zimmermann, ein 
Kompositionsauftrag des Sängerbundes für das dies= 
jährige Chorfest in Berlin. Textliche Grundlage des 
Werkes ist die Dichtung Schillers aus dem Jahre 1798, 
in welcher die Entstehung des Ceres=Kultes geschildert 
wird. Solistin des Werkes war Diana Eustrati (Alt), 
der Sprecher war Gerhard Münzel. Eingeleitet wurde 
der Abend mit einer Uraufführung von Gerhard F. 
Wehles „Der Ruf der Freiheitsglocke“. Dem Werk 
liegen die drei Sprüche, die auf der Berliner Freiheits= 
glocke eingraviert sind, und das Volkslied „Freiheit, 
die ich meine“ von Max von Schenkendorff zugrunde, 
Dirigent war Gert Sell. 


Funk und Fernsehen 


Im WDR Köln wurden am 26. Oktober Haubenstock- 
Ramatis „Sequences” uraufgeführt. 

Janaceks Oper „Die Ausflüge des Herrn Broucek” 
wurde am 6. November vom WDR gesendet. 

Die „Mouvements für Orchester” von Rudolf Kelter= 
born erlebten in Innsbruck (Radioorchester unter Wal- 
ter Hindelang) die österreichische Erstaufführung. Der 
Komponist war vom dortigen Sender zudem eingela= 
den, zwei Vorträge über zeitgenössische Schweizer 
Musik zu halten. 


Wettbewerbe 


Beim Wettbewerb der westdeutschen Rundfunkanstal- 
ten wurden 1959 in München folgende Preise verteilt: 
1. Preis (3000 DM) für Klavier an Friedrich Wilhelm 
Schnurr, Gütersloh; für Orgel an Hedwig Bilgram, 
München; für Gesang wurde kein erster Preis ver= 
geben, ebenso für Streichquartett. Die zweiten Preise 
(je 2000 DM) fielen an: Gernot Kahl, München, und 
Norman Shetler, USA, für Klavier. An dem Wett= 
bewerb hatten sich 24 Länder und 171 junge Künstler 
beteiligt. 

Der in Bern ausgetragene Josef-Pembaur=Preis für 
Schweizer oder in der Schweiz ansässige Pianisten 
wurde zwischen Monique Rosset, Neuenburg, und 
Jürg Wittenbach, Bern, geteilt. 

Beim zweiten internationalen Pianisten=Wettbewerb 
von Rio de Janeiro errang der Österreicher Dieter 
Weber den ersten Preis. 

Im Internationalen Wettbewerb Nicolö Paganini 
(Genua) erhielt der deutsche Geiger Siegfried Gawri= 
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loff den zweiten Preis. Der erste Preis wurde an den 
Amerikaner Stuart Canon vergeben, der dritte an 
Liliane Caillon, Frankreich. 


Beim 6. Internationalen Vokalisten-Wettbewerb in 
’s-Hertogenbosch errang Arthur Loosli (Schweiz) den 
ersten Preis für Baß-Bariton; er wurde zugleich zum 
besten Vokalisten des Wettbewerbs gewählt. Der 
zweite Preis wurde Harold Gray (England) zuerkannt. 
Bei den Sopranen wurde der erste Preis der polnischen 
Sängerin Zofia Janukowiez-Poblocka zuteil, während 
Manya Breier (Deutschland) und Lia Rottier (Belgien) 
den zweiten Preis gewannen. Judith Heller (Ungarn) 
und Giuseppina Schettino (Italien) erhielten eine 
ehrenvolle Erwähnung. Den ersten Preis für Alt- 
stimme errang Mariette Dierckx (Belgien), den zwei= 
ten Juliana Falk (Ungarn) und Djurdjevka Cakarevic 
(Jugoslawien). Für Tenor wurde weder ein erster noch 
ein zweiter Preis vergeben. Der Tenor Kamiel Lam- 
paert erhielt eine ehrenvolle Erwähnung. Den Ton= 
kunstpreis in Höhe von f. 500,—, ausgesetzt von der 

esellschaft zur Förderung der Tonkunst, erhielt Max 
van Egmond (Hilversum). 


Verschiedenes 


Die amerikanische Schallplattenfirma Columbia hat 
die Oper „Aniara“” von Karl Birger Blomdahl auf 
Platten aufgenommen. Dirigent ist Werner Janssen, 
es musizieren das Orchester der Staatsoper Wien so= 
wie der Chor der Singakademie Wien und schwedische 
Solisten. 


In einem Festakt wurde das neue Stadttheater in 
Mönchen=Gladbach seiner Bestimmung übergeben. 
Der neue repräsentative Theaterbau, nach Plänen des 
Architekten Paul Stohrer errichtet, hat 800 Sitzplätze. 


An der Jahrestagung der deutschen Gesellschaft für 


Musikforschung, die in diesem Jahr in Nürnberg statt= 
fand, nahmen 150 Musikwissenschaftler aus der Bun= 
desrepublik und der Ostzone teil. Den Festvortrag 
‚hielt Dozent Dr. Franz Krautwurst, Erlangen, über 
„Nürnberg in der Musikgeschichte”. Zum Präsidenten 
der Gesellschaft für Musikforschung wurde Professor 
Dr. Friedrich Blume, Kiel, wiedergewählt. 


Der Ständige Ausschuß der „Berner Union zum Schutz 
der Werke der Literatur und der Kunst“ und der 
„Regierungsausschuß des Welturheberrechtsabkom-= 
mens” traten in München zu ihrer Jahrestagung zu= 
sammen. Die Ausschüsse haben je zwölf Mitglieder. 
Sie wollen Revisionsvorschläge zum Urheberrechts= 
schutz ausarbeiten. Zur Debatte standen der Urheber- 
schutz bei Filmwerken, das Recht der Urheberschaft 
der ausübenden Künstler, Rundfunkanstalten und 
Hersteller von Tonträgern. In der 1886 gegründeten 
„Berner Union“ sind 44 Staaten zusammengeschlos- 
sen. Der „Regierungsausschuß des Welturheberrechts= 
abkommens“ wurde 1952 gegründet, da die USA und 
die meisten amerikanischen Staaten der „Berner 
Union” nicht angehören. 


Sieger im „alten Stil” beim fünften Deutschen Ama= 
teur=Jazzfestival in Düsseldorf wurden die Düssel- 
dorfer „Feetwarmers”. Im „modernen Stil” teilten sich 
drei Combos in den ersten Platz: das Frankfurter Jazz- 
Trio, die Modern Jazz Group, Freiburg, und das 
Oskar Trio, Düsseldorf, Die Modern Jazz Group ist 
damit zum dritten Male Sieger im „modernen Stil“ 
geworden und erhielt eine silberne Schallplatte. In der 
Bewertung der Solisten erhielten die „Feetwarmers” 
erste Preise für Kornett, Klarinette, Baß und Schlag- 
zeug, den zweiten Platz belegten sie für Piano und 
Posaune. Die Modern Jazz Group konnte in der 
Solistenbewertung für Trompete und Baß den ersten 
Preis belegen. 
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Zum Gedächtnis 


Der letzte Dirigent des kaiserlich-russischen Hof= 
orchesters, der in Brixen, Südtirol, geborene Johann 
Munter, ist im Alter von 85 Jahren in Meran gestorben. 
Munter war Schüler Rimsky=Korssakows. 


Am 13. Oktober starb in seiner Villa bei Monte Carlo 
der Komponist Rudolf Mengelberg, ein Vetter des 
berühmten Dirigenten Willem Mengelberg. Rudolf 
Mengelberg, der 67 Jahre alt geworden ist, stammte 
aus Krefeld und ging 1915 nach Musik- und Jura= 
studien (Genf, München, Bonn, Leipzig), zusammen 
mit Willem Mengelberg nach Amsterdam, wo er 1925 
zum künstlerischen Direktor des Concertgebouw= 
Orchesters ernannt wurde. Als Komponist machte er 
sich einen Namen mit einer „Missa pro Pace”, einem 
Violinkonzert, einem Capriccio für Klavier und Orche- 
ster und mehreren Kammermusikwerken. Er war In= 
haber des niederländischen Ordens von Oranien= 
Nassau und Ritter der Französischen Ehrenlegion. 


Der deutsche Musikpädagoge, Musikwissenschaftler 
und Violoncellist Heinz Edelstein starb 57jährig am 
9. Oktober in Heppenheim (Bergstraße). Er war bis 
1936 als Violoncellist und Musikkritiker in Freiburg 
(Breisgau) tätig, übernahm ein Jahr später die Lei= 
tung der Jugendmusikschule Reykjavik, wo er auch 
als Violoncellist im Staatlichen Sinfonieorchester sich 
betätigte. 1957 wurde er an die Odenwaldschule in 
Heppenheim berufen. 


Der bekannte Kammersänger Bernd Aldenhoff ist im 
Alter von 51 Jahren nach schwerer Krankheit in Mün- 
chen am 8. Oktober gestorben. Der gebürtige Westfale 
begann seine Laufbahn als Chorsänger in Frankfurt/ 
Main. Als Tenor kam er dann von Darmstadt über 
Köln, Dresden, Düsseldorf nach München, wo er seit 
1951 Mitglied der Bayerischen Staatsoper war. 1955 
debütierte er an der Metropolitan Opera New York. 
Besonders als Wagnersänger errang Aldenhoff große 
Erfolge (Siegfried, Tristan, Parsifal, Tannhäuser). 
Seine letzte Rolle war der Siegfried bei den Zürcher 
Junifestwochen 1958. 


Erst 38 Jahre alt erlag am 7. Oktober in Rom der po= 
puläre Sängerstar Mario Lanza einem Herzschlag. 
Lanza (mit dem bürgerlichen Namen Alfred Maria 
Cocozza) entstammte einer Arbeiterfamilie in Phila= 
delphia. Seine Popularität verdankte er hauptsächlich 
mehreren musikalischen  Unterhaltungsfilmen, in 
denen er die Rolle des großen Opernsängers über- 
nahm („Der große Caruso“, „Mein Herz singt nur 
für dich“ u. a.). Der Sprung auf die Opernbühne ge= 
lang ihm indessen trotz seiner sehr schönen Stimme 
nicht. Mario. Lanza hatte keine musikalische Aus= 
bildung genossen. 


Hermann Töttcher, der erste Oboer des Radio-Sym= 
phonieorchesters Berlin, erlitt am 25. September, kurz 
vor Beginn einer Orchesterprobe, einen tödlichen Herz= 
anfall. Als 35jähriger war er 1945 nach Berlin ge= 
kommen, wo er sich als Virtuose, Ensemblespieler und 
Pädagoge schon bald Rang und Namen erwarb. Die 
Musikhochschule berief ihn als Lehrer für Oboe, Kon= 
zertreisen im In= und Ausland brachten ihm als Solist 
und Kammermusiker große Erfolge. 


Am 28. September verstarb ‘unerwartet in einem 
Londoner Krankenhaus der z4jährige Karikaturist, 
Komponist und Komiker Gerard Hoffnung. Er ent= 
stammte einer deutsch=jüdischen Bankiersfamilie und 
mußte in den dreißiger Jahren nach England emi- 
grieren. Seine Karikaturen mit seltsame Instrumente 
spielenden behäbigen Leuten, die ihn vor allem be= 
kannt machten, sind in fünf Büchern erschienen. 


BUCHER UND NOTEN 


Karl Geiringer: „Joseph Haydn. Der schöpferische 
Werdegang eines Meisters der Klassik.” Unter Mit- 
arbeit von Irene Geiringer (Verlag B. Schott’s Söhne, 
Mainz, 1959, 368 5., 36 5. Abbildungen, DM 24,—). 


Schon zur Zentenarfeier 1932 hatte Karl Geiringer ein 
grundlegendes Haydn-Buch geschrieben. Damals stan- 
den ihm vor allem die Sammlungen der Gesellschaft 
für Musikfreunde zur Verfügung, das Material, das 
C. F. Pohl und E. Mandyczewski in Wien zusammen- 
getragen hatten. Seit diesem Buch gilt Geiringer als 
einer der zuverlässigsten Haydn-Forscher. Mehrere 
Spezialstudien des inzwischen nach Amerika Über- 
gesiedelten bestätigen diesen Ruf, auch eine 1946 für 
englische Leser geschriebene Biographie, in der der 
Autor vor allem Haydns Beziehungen zu England 
nachgegangen war. 


Die Haydn-Forschung sieht sich heute noch immer vor 
zahlreiche Probleme gestellt. Nicht nur, daß eine zu= 
reichende Gesamtausgabe mehrmals unterbrochen 
wurde, erschwert die Arbeit. Es gibt mancherlei Echt= 
heitsfragen; auch der Autor bekennt freimütig, daß 
er selbst seine Ansichten in einigen Punkten rektifi= 
zieren mußte. Geiringers neues Buch beruht nicht nur 
auf umfassenden eigenen Studien, auch die. Ergeb= 
nisse der jüngst mehr und mehr angewachsenen 
Haydn-Forschung (Hoboken, Landon, Larsen, Brand 
und Wörth) sind ausgewertet und vorgestellt für den 
Leser, der sich mit speziellen Fragen beschäftigen will. 


Leben und Werk trennt Geiringer in seiner überaus 
flüssigen Darstellung, das Werk nimmt mit etwa vier 
Siebentel den größten Raum ein. Für die erweiterte 
biographische Darstellung wurden eine ganze Reihe 
neuerdings zugänglich gemachter Briefe herangezogen. 
Vor allem die Zeit in England ist nach Haydns „flucht= 
artigem Verlassen“ des Esterhazyschen Dienstes in 
helleres Licht gerückt. Aber auch vorher erweitert Gei= 
ringer die Fakten, ohne sie kulturgeschichtlich oder 
soziologisch aufzuplustern. Haydns „Streben nach 
Verbesserung der eigenen Leistungen“ ist der eigent= 
liche Tenor dieser Darstellung, die durchaus auf dem 
Hintergrund der Zeit geschieht. Die Wandlung der 
stilistischen Begriffe, vom ausgehenden Barock und 
Rokoko über den Sturm und Drang bis zur beginnen= 
den Romantik spiegelt sich vor allem in Geiringers 
Darstellung des Werkes. Er nimmt jedoch eine neu= 
trale (und sachlichere) Gruppierung nach Dekaden 
vor, die sich mit jenen Begriffen in manchem deckt, 
er hält sich jedoch erfreulich objektiv von einer all- 
zu strengen Kategorisierung fern. Diese bleibt weit= 


gehend dem Leser überlassen, der sie nach charakte= 


ristischen Belegen selbst vornehmen kann. 


Das Gesamtwerk wird nach Gattungen aufgeschlüsselt, 
vom Instrumentalen (die Streichquartette als Ausgang 
und am besten überschätzbare Gruppe, weil sie das 
ganze Schaffen begleiten) zum Vokalen. Für die Vokal= 
werke wird viel Neues beigetragen. Wie sehr die 
Kompositionen aus den jeweiligen Gegebenheiten ge= 
wachsen sind, zeigt Geiringer vornehmlich an den 
Baryton-Trios, an den Opern, die gegen Gluck ab- 
gegrenzt werden, und an der geistlichen Musik. Die 
Wechselbeziehungen zu Mozart werden erhellt wie 
manche technische Einzelheiten, etwa die Möglichkei- 
ten des Instruments (Clavier). Aufführungspraktische 
Fragen werden gestreift (Fagott zum Generalbaß bei 
großer Besetzung), wie auch die Ausweitung der For- 
men in den Finali der Opern oder der subjektivere 
Ausdruck in späten geistlichen Werken. 


Ist die biographische Darstellung gelegentlich etwas 
betulich, wenn etwa vom braven, arbeitsamen „9ep= 
perl“ gesprochen wird, so ist sie beim Werk von be= 
stimmter überzeugender Sachlichkeit, vor allem, wenn 
Geiringer sich mit den Randgebieten, der frühen 
Kammermusik, den Kantaten oder Flötenuhrstücken 
auseinandersetzt. Diese Partien sind mit zahlreichen, 
aufschlußreichen Notenbeispielen bedacht. Aber auch 
für die geläufigen Sparten (Quartette, Symphonien, 
Konzerte, Messen) bringt Geiringer wichtige Einzel- 
heiten. 


Eine vielseitige Auswahl dokumentarischer Bilder, ein 
ausführliches Literaturverzeichnis und praktische Re= 
gister erhöhen den Wert dieses auch drucktechnisch 
vorzüglich ausgestatteten Bandes, der neben der über- 
sichtlichen und fundierten Gesamtdarstellung auch in 
vielfältigem Detail immer wieder bezeugt, wie Haydn 
„mit Fleiß und Bedächtigkeit” „original“ werden 


mußte. G. A. Trumpff 


Walter Serauky: „Georg Friedrich Händel — sein 
Leben — sein Werk“, IV und V, (Bärenreiter-Ver= 
lag, Kassel, 1958/59, je DM 52,—), 


Von Walter Seraukys großer Händel-Biographie liegt 
im Gedenkjahr außer Band 3 (1956) und Band 4 (1958) 
nun auch Band 5 vor. Da Chrysanders klassisches Hän= 
del-Buch (1858 ff.)-bei der Darstellung von Händels 
Schaffen um 1740 abbrach und Torso blieb, hatte 
Serauky sich mit'gutem Recht entschlossen, hier ein= 


"zusetzen und zunächst — in den vorliegenden drei 


Bänden — G. F. Händel als Meister des Oratoriums 
(1738 bis 1759) zu behandeln. Er. hat damit der Wis= 
senschaft einen großen Dienst geleistet. Die beiden 
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letzterschienenen Bände zeichnen sich einerseits aus 
durch eingehende Besprechung der einzelnen Werke 
mit vielen Notenbeispielen, in der geschichtlichen Ab= 
folge lassen sie andererseits die gewaltige innere Ent= 
wicklung Händels von „Belsazar“ und „Judas Makka-= 
bäus“ bis zu den letzten Meisterwerken „Theodora” 
und „Jephta” klar erkennen. Serauky hat sich bemüht, 
auch die erstaunlich reichen Ergebnisse der englischen 
Händel-Forschung (einschließlich J. P. Larsens „Mes= 
siah“, Kopenhagen 1957, in englischer Sprache) ein= 
zuarbeiten. Winton Deans Buch über „Handel’s Dra= 
matic Oratorios and Masques”, London 1959, konnte 
nicht mehr verwertet werden, auch nicht (ohne Ver= 
schulden des Verfassers) die Händel-Literatur des 
Gedenkjahres, die manches Wesentliche brachte. Der 
Verlag, der beide Bände wiederum sehr schön aus= 
stattete, wird auf Ergänzungen (und Berichtigungen) 
bedacht sein müssen. Im übrigen aber stellen die drei 
vorhandenen Bände ein geschlossenes Ganzes dar, da 
Serauky in der Einleitung von Band 3 und in dessen 
„zweitem Buch“ („Händels Lebensstil“) auch nach der 
Vergangenheit hin ausholt, den Band 5 aber mit einem 
Überblick über Händels gesamtes Schaffen und sein 
Nachwirken bis in die Gegenwart beschließt. 


Es liegt eine Tragik über dem Bemühen der deutschen 
Wissenschaft um eine „klassische“ Händel-Biographie. 
Chrysanders Werk blieb unvollendet, weil er es als 
vordringlicher empfand, die Oratorien überhaupt erst 
zu erschließen (in der Gesamtausgabe sowie in den 
für die Praxis bestimmten Klavierauszügen). Sein 
trefflicher Nachfolger Walter Serauky aber wird uns 
in dem Augenblick durch einen unbegreiflich frühen 
Tod entrissen, da er sich anschickt, sein Händel-Werk 
durch Band ı und 2 über Händel als Meister der Oper 
abzurunden. Wir trösten uns einstweilen mit dem 
Gedanken, daß Chrysanders und Seraukys Werk doch 
zusammen den „ganzen. Händel” ergeben. Walter 
Serauky aber hat zu seinem Teil das geleistet, was 
seinen Namen der Nachwelt erhalten wird. 


Joseph Müller=Blattau 


Anton Webern: Passacaglia op. ı für Orchester 
(Universal-Edition, Wien). 


Die Gesamtausgabe der Werke Anton von Weberns 
ist mit der jetzt erschienenen Taschenpartitur der 
Passacaglia op. 1 abgeschlossen. Es scheint mehr als 
ein Zufall zu sein, daß dieses Erstlingswerk uns zu= 
letzt zugänglich gemacht wird, denn erst die Kenntnis 
der späteren Werke läßt ermessen, wie diese Kompo- 
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sition — die zur Zeit des Unterrichts bei Schönberg 
geschrieben wurde — bereits die Keimzellen für die 
zukünftige Entwicklung Weberns enthält. Trotz tonaler 
und wohldurchdachter harmonischer Funktionen deu= 
ten Intervallstrukturen, eine delikate Behandlung der 
Instrumentation und die Bevorzugung einer subtilen, 
zurückhaltenden Dynamik auf den uns vertrauten 
Webern-Stil hin. Die architektonisch und organisch- 
formelle Passacaglia enthält keinerlei epigonale 
Einflüsse von Schönberg, sondern zeigt klar den 
eigenen Weg, den Webern in einsamer Höhe eins 
schlägt. H. J. Schatz 


Die Orgel. Ausgewählte Werke zum praktischen Ge= 
brauch, Reihe II, Werke alter Meister: Nr. 1ı G. A. 
Homilius: 5 Choralbearbeitungen — Nr. 2 G. A. 
Homilius: 6 Choralvorspiele — Nr. 3 Johann Krieger: 
Präludien und Fugen — Nr. 4 Jakob Bölsche: Pream- 
bulum, Peter Heidorn: Fuga — Nr. 5/6 Alessandro 
Poglietti: 12 Ricercare — Nr. 7 Joh. Peter Kellner: 
Ausgewählte Orgelwerke — Nr. 8 Gottlieb Muffat: 
Toccata, Fuge und Capriccio — Nr. 10 Gottlieb 
Muffat: 3 Toccaten und Capriccios (Verlag Kistner 
und Siegel, Lippstadt). 


Die neue Reihe des um die Wiedererweckung alter 
Orgelmusik verdienten Verlages setzt dadurch einen 
eigenen Akzent, daß sie süddeutsche Meister ein= 
bezieht. Beachtlich ist dabei, daß in den vorliegenden 
neun Heften die aus Süddeutschland stammenden oder 
in Süddeutschland wirkenden Komponisten die profi= 
lierteren Arbeiten stellen: Der Hoforganist Kaiser 
Leopolds I. Alessandro Poglietti, der Hoforganist der 
Kaiserin Maria Theresia Gottlieb Muffat und der in 
Nürnberg geborene und aufgewachsene Zittauer Stadt= 
kantor Johann Krieger. Die Norddeutschen Bölsche 
und Heidorn und die Mitteldeutschen Homilius 
(Schüler Joh. Seb. Bachs) und Kellner schrieben mehr 
oder weniger gediegene Gebrauchsmusik. 


Die süddeutsche Orgelmusik des Barocks ist lange 


wegen ihrer vokalen Themenprägung und knappen 
Ausdehnung gering geschätzt worden. Dabei wurde 
übersehen, daß diese Eigentümlichkeiten sich aus den 
Aufgaben des Orgelspiels im katholischen Kult er= 
gaben. In der Mannigfaltigkeit und satztechnischen 
Kunst ihrer Tokkaten, Ricercari, Capricci, Fugen und 
Versetten beweisen die Komponisten, daß es ihnen 
weder an Einfällen noch an kompositorischem 
Können mangelte. Die vorliegenden Sätze Pogliettis 
und Muffats belegen zudem, daß die Organisten des 
Kaiserhofes längere zwei= und dreiteilige Formen zu 
entwickeln verstanden. Sie wurden vermutlich als Bei= 
spiele für den Unterricht und als Nachspiele für Amt 
und Vesper gesetzt. 


Alle Hefte sind mit Quellenbericht und biographi= 
schen Hinweisen versehen. Format, Papier und Druck 
sind zweckmäßig gewählt. 


Rudolf Walter 


Bisherige Hefte der musikunterrichtlichen Schriftenreihe 
DIE OPER 
(Herausgeber: D. Stoverock und Th. Cornelissen) 


Albert Protz: Mozart „Entführung“ DM 4,40 
Th. Cornelissen: Weber „Freischütz” DM 4,80 


D. Stoverock: Beethoven „Fidelio“ in Kürze! | 


ROBERT LIENAU 2) BERLIN-LICHTERFELDE 


| 
’ 
| 
| 
| 
| 
| 
| 
F 
j 


De au Ad au on 4 hen A 


u ne a Aa 


Notenbeilage 


Vorweihnachtliches Musizieren 


Das Lied „O Kind, o wahrer Gottessohn” gehört der 
Gruppe der Hirtenlieder an, die vor allem in Südost- 
europa weit verbreitet sind. Es stammt von der deut= 
schen Sprachinsel Kremnitz/Deutsch Proben. Günter 
Bialas läßt das Bild der „Hirten auf dem Felde“ durch 
Dudelsack-Bässe und die als cantus firmus in der Flö- 
tenstimme gebrachte Choralmelodie „Vom Himmel 
hoch...“ plastisch erstehen. Der Liedmelodie setzt er 
eine zum großen Teil selbständig geführte 2. Stimme 
entgegen, die zeitweise in der stufenartigen Fortfüh- 
rung der Melodie eine Ausweitung des Volksliedes 
bewirkt. Der dreistimmige Vokalsatz „Alle Welt 
springe” von Jens Rohwer betont den Choral=Charak- 
ter der Melodie, die den Umfang einer Sext nicht 
überschreitet. Den beiden Gegenstimmen liegt ein 
anderer Text zugrunde: „Hosianna in excelsis Jesu 
Christe“. Quarten- und Quintenklänge und Sekund- 
reibungen sind vorherrschend. Der Schluß der Choral- 


melodie erfährt eine Ausweitung, wenn in den lang 
gehaltenen Schlußton hinein die Anfangstakte der 


Einleitung — das Hosianna — in der 2. und 3. Stimme 
erklingen. 


„Singet frisch und wohlgemut” hat Kurt Hessenberg 
für ein Tasteninstrument mit obligater Instrumental- 
stimme bearbeitet. Während der cantus firmus dem 
Tasteninstrument übertragen ist, erscheint die obli= 
gate Stimme zeitweise als freie Gegenstimme, zeit- 
weise als Variationsform des cantus firmus, i 


„Maria durch ein Dornwald ging“ (Cesar Bresgen) 
wird durch ein kurzes aus Melodiefragmenten er- 
bautes Vorspiel eingeleitet, dem Wiegenlied-Rhyth- 
men das Gepräge geben. Der Einsatz des cantus fir- 
mus geschieht unbegleitet — erst bei dem „Kyrie” 
treten die beiden homophon gesetzten Begleitstimmen 
hinzu. Orgelpunkt im Baß und Glockenspiel und 
Terzenbewegungen in den beiden Oberstimmen sind 
für die zweite Hälfte des Liedes charakteristisch, 
während das Nachspiel, das gleichzeitig als Zwischen= 
spiel dient, den Einleitungstakten in etwa angeglichen 
ist, Sa. 


DIRSCHALFREATEE 


Stereo-Abspielgeräte in neuer Form 


Von jeher sind die äußeren Formen der Rundfunk-= 
und Schallplattenabspielgeräte Fremdkörper in unse= 
ren Wohnungen. Die blankpolierten, goldmetall= 
belegten Kästen ordnen sich nur unbefriedigend in 
die übrigen Einrichtungsgegenstände des Zimmers 
ein. Es hat lange gedauert, bis sich eine Hersteller- 
firma entschloß, radikal neue Wege in der äußeren 
Formgebung elektroakustischer Apparate zu gehen. 
Diesen Mut brachten vor wenigen Jahren die Braun- 
Werke (Frankfurt/Main) auf, als sie ihr gesamtes 
Geräteprogramm konsequent nach zeitentsprechenden 
Formerkenntnissen neu entwarfen. Der richtige Stand- 
punkt, daß Rundfunk= und Phonogeräte in erster 
Linie technische Hilfsmittel sind, führte zwangsläufig 
zu zweckgebundenen Formen. Diese dürfen, so sagte 
sich der Hersteller Max Braun, nicht vordergründig 
sein, sondern lediglich die Funktion als passive Mittler 
künstlerischer Werte haben. Da der Hörer keinen 
nachschöpferischen Einfluß auf elektroakustische Ge= 
räte nehmen kann, bleiben sie im Gegensatz zum 
zimmerbeherrschenden Flügel oder Klavier dauernd 
Störenfriede der Wohnbehaglichkeit. , 


Wie richtig die wohlüberlegte Planung der Braun= 
Werke war, hat sich inzwischen erwiesen. Brauns 
Formgebung hat internationales Interesse gewonnen. 
Auf der Deutschen Rundfunk-, Fernseh= und Phono= 
Ausstellung in Frankfurt/Main (August 1959) zeigte 
Max Braun seine gegenwärtige Produktion, die sowohl 
auf dem Gebiet der Fernseh- und Rundfunkgeräte mit 
formklaren und zweckdienlichen Neukonstruktionen 
aufwartet als auch ganz besonders den neuartigen 


HEINRICH SIEVERS 


konstruktiven Forderungen der Stereotechnik Rech- 
nung trägt. Durch die Notwendigkeit, bei stereopho= 
ner Schallplattenübertragung zwei weit auseinander- 
liegende Lautsprecher vom Übertragungsgerät getrennt 
aufzustellen, entstehen in platzbeengten Wohnräumen 
erhebliche Unterbringungsschwierigkeiten. Braun hat 
diese Probleme dadurch gelöst, daß er zum Beispiel 
seine Radio-Phono-Kombination Atelier ı Stereo 
nach dem „Baustein“-Prinzip konstruierte. Er faßte 
das Steuergerät mit dem Plattenspieler als Einheit zus 
sammen. Rundfunkgerät, Verstärkerteil und Phono= 
gerät sind von. den Lautsprechern getrennt. Man hat 
also die Möglichkeit, das Steuergerät an unsichtbarer 
Stelle (im Bücherschrank, Bücherbord, auf einem 
kleinen Ecktisch) unterzubringen und die beiden 
Lautsprecherboxen, die jeweils mit einem 4 Meter 
langen Verbindungskabel ausgestattet sind, geson= 
dert zu placieren. Die Lautsprecher Modell L 2 stehen 
auf vernickelten Stahlrohrkufen, sind also leicht im 
Zimmer verschiebbar und je nach Abhörforderung frei 
hin und her zu bewegen. Klanglich sind damit alle 
erdenklichen Kombinationen nach persönlicher Wahl 
möglich. Ich habe in den letzten Wochen die Braun 
Radio-Phono-Kombination Atelier ı Stereo in mittel- 
großen, durch Teppiche stark gedämpften Wohn= 
räumen erproben können und bin dabei dank der 
bemerkenswert großen Ausgangsspannung des Steuer= 
gerätes mit den beiden Lattsprecherboxen L 2 (jeweils 
zwei Hochton= und ein Tiefton=-Lautsprecher 8 Watt) 
zu sehr befriedigenden Hörergebnissen gekommen. 
Der Preis der kompletten Anlage mit einem über- 
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durchschnittlich leistungsfähigen Rundfunkteil aller 
vier Wellenbereiche und einem soliden viertourigen 
Stereo-Plattenspieler (Braun PC 3 5) einschließlich der 
beiden Lautsprechergruppen L 2 liegt unter tausend 
Deutsche Mark. 


Wer das Letztmögliche an Klangqualität sucht, sei auf 
das von Braun entwickelte und auf der Frankfurter 
Phono=Ausstellung zum ersten Male gezeigte Laut= 
sprecher-System LE ı hingewiesen. In diesem Laut= 
sprecher sind Spezialfolien auf flache Rahmen ge= 
spannt, die zwischen Elektroden schwingen. Sie erset= 
zen die allgemein übliche Membrane. Es entsteht 
durch dieses neue Verfahren eine großflächige Ab-= 
strahlung mit brillanter Höhenwiedergabe und außer= 
gewöhnlich kleinem Klirrfaktor. Störende Einschwing-= 
vorgänge fehlen gänzlich. Der Lautsprecher ist sehr 
flach und läßt sich überall frei im Raum aufstellen. 
Bei Nichtgebrauch kann man ihn auf sehr schmaler 
Fläche (z. B. hinter einer Gardine oder einem Vor= 
hang) der Sicht verbergen, 


Nach meinen Beobachtungen, die sich in erster Linie 
auf praktische Hörergebnisse beziehen, ist die tat= 
sächliche Qualität der Braun Radio-Phono-Kombina= 
tion Atelier 1 Stereo bei gehörrichtiger Aussteuerung 
und klanggünstiger Aufstellung der beiden Laut- 
sprechergruppen monaural und stereophon absolut be= 
friedigend. Die Anlage ist preiswert und form= 
entsprechend. Sie ist konstruktiv ausgereift, zuverläs= 
sig und zukunftssicher. Magnetophone sind selbst= 
verständlich ohne Schwierigkeit über Minituchelstecker 
anschließbar. Die Aufgliederung der Braun-Anlage in 
„Bausteine“ ermöglicht eine weitgehende Unterord= 
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nung im Wohnraum, wobei auch noch gesagt werden 
darf, daß sich die einzelnen Geräteteile in modern 
ausgestatteten Zimmern mit sachlicher Note auch als 
technische Gegenstände ästhetisch einordnen. 


DER ROTEFADEN 


Monaurale Langspielplatten 


Bach, Joh. Sebastian: Konzerte für Cembalo und 
Streichorchester, E-Dur BWV 1053 und D=Dur BWV 
1054. — Ausführende: Isolde Ahlgrimm (Cembalo), 
Das Amati=Orchester. Leitung: Erich Fiala. 

Philips G 05 355 R (25 cm); 13,50 DM 

Klanglich ausgewogene, doch im’ Tempo durchweg 

überzogene Wiedergabe. Sorgfältige Beobachtung des 

Notenbildes. Aufnahmetechnisch befriedigend. 


Händel, Georg Friedrich: Concerti grossi op. 6 Nr. 9, 
10 und 12. — Ausführende: I Musici (Rom). 


Philips A 00 516 L (30 cm); 24,— DM 


Sehr saubere Interpretation von auffallender Vitali= 
tät. Klare Kontraste, entschiedene Tempi und ge= 
schmeidige Melodieführung bestimmen den musi= 
kalisch mitreißenden Ablauf der Sätze. Die Auf- 
nahme entspricht hohen Anforderungen. 


"| Notenbeilage 
November 1959 


| Zum weihnachtlichen Musizieren 


O Kind, o wahrer Gottessohn 
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) 2. Dein Haupt ist Gold und kraus dein Haar, die Lippen rot, die Äuglein klar, vom Haupt herab bis auf die Füß, 
£ ist alles schön, ist alles süß. Kindlein...... 

3. O’Kind, du bist von Wunder-Art, dein Antlitz wie ein Rosengart, schön weiß und rot wie Milch und Blut, 
die Farb erfrischt uns Herz und Mut. Kindlein...,... 

Dein Leib schneeweiß wie Elfenbein, darin gefaßt ein Edelstein, der Edelstein die Gottheit groß, das Elfenbein 
die Menschheit bloß. Kindlein...... 


5. Die Gottheit liegt in deiner Brust, gibt von si 
schaun dein klares Angesicht. Kindlein...... 


ch lauter Herzenslust, ist größre Freud im Himmel nicht, als 


Besetzungsvorschlag: 3. Stimme: Blockflöte c’”, Glockenspiel; 4. Stimme: Violine, Altxylophon. 


© by B.Schott’s Söhne 1959 


. Fröhliche Hirtenlieder aus Bayern und Österreich für Singstimmen und Instrumente 


Aus: Hirtenweihnacht 
Sing- und Spielpartitur - Baustein-Reihe 135 


Herausgegeben von Sigrid Abel-Struth; Sätze von Günter Bialas - 
DM 3.—, ab 5 Exemplaren je DM 2.70 


0 


Al-Ie Welt sprin - ge 
der_ für uns stieg 


Ho - - si-an-na in ex-cel-sis Je- su Christe, ho - - - si-an-na 


und lob-sin- ge__ Christdem neu-ge - bor - nen D ; 5 ’ 3 
ee £ ar-um singt mit hel-Ier Stimm | 
von dem Him-mel, ver - söh - net Got-tes Zor - ne. 8 4 


Laßt uns sin-gen und fröh-lic sprin-gen,_ heut - zu - tag, . 

na ist ge-bo-ren__ vonMa-ri-a, der Jung-frau rein, der 

und er-hebt eur Herz und Sinn! Je - sus Chri-stus._ Je-sus Chri-stus,_ Gott von Art, 
Laßt uns sin-gen und fröh-lih sprin-gen __ ü -ber-all j 


- si- an-na in 


heut -zu - tag 
Jung - frau rein, ‚Jung-frau rein, __ 
Gott_ von Art, Gott von Art.__ 
Freu-den und Schall i die- sem Saal. Er wol-fe uns ge-bennah die-sem Le-ben das 
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a - - - ste. Ho - si-an.na in ex-cel-sis Je - su Chri - ste! 


Ab «) kann das ganze noch einmal gesungen werden, dann noch zügiger als das erste Mal: Der Satz lernt sich schnell, wen 


von den beiden Bausteinen fa | und [3 | ausgegangen wird. Die Unterstimmen kt n4 
\ \ Önnen sehr 
ten ausgeführt werden (Streichern, Bläsern aller Art, Orgel, Glockenspielen usw.) es | 
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Copyright 1955 by Schott & Co. Ltd., London 


Aus: Jens Rohwer, Einfache Singsätze für gleiche oder gemischte Stimmen (auch mit Instrumenten) 
Sing- und Spielpartitur - Baustein-Reihe 125 - DM 2.40, ab 5 Exemplaren je DM 2.— 
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und Weihnachtslieder zum Singen am Klavier mit Altblockflöte (oder an 
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- im neuen Satz von Kurt Hessenberg 
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Aus: Singt und spielt zur Weihnacht 
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Sing- und Spielpartitur 
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‚Locatelli, Pietro Antonio: 4 Concerti grossi aus op. 1, 
Nr. 8 f=Moll, Nr. 9 D=Dur, Nr. 11 c=Moll, Nr. 12 
g-Moll. — Ausführende: Solisten und Ensemble 
I Musici (Rom). 

Philips A 02 023 L (30. cm); 24,— DM 

Eine höchst befriedigende, auch aufnahmetechnisch 

vorzügliche Wiedergabe von hohem musikgeschicht- 

lichem Wert. Auf der Plattentasche gute stilistische 

Einführung in Werk und Bedeutung des Komponisten. 


Couperin, Frangois: Le Dodo ou !’amour au berceau. 
Les vieux Seigneurs — Les jeunes Seigneurs. 


Rameau, Jean Philippe: L’entretien des Muses. Les 
Cyclopes. — Ausführender: Ralph Kirkpatrick 
(Cembalo): 

Electrola E 50 507 (17 cm); 8,— DM 
Präzise und stilklar gespielte typische Werke aus der 


Blütezeit der französischen Cembalokunst. Technisch 
einwandfreie Aufnahme. 


Beethoven, Ludwig van: Klavierkonzert Nr. 1 und 4. — 
Ausführende: Robert Casadesus (Klavier). Das 
Amsterdamer Concertgebouw=Orchester. Dirigent: 
Eduard van Beinum. 


Philips L 09 423 L (30 cm); 28,— DM 
Glückliches Zusammenwirken gleichwertiger Kräfte! 


‚In jeder Beziehung überlegen gestaltet. Technisch 
perfekte Wiedergabe. Musikalisch erfüllt und klar. 


Schubert, Franz: Die Wanderer-Fantasie op. 15. Mo= 
ments Musicaux Nr. 1—6 op. 94. — Ausführender: 
Karl Engel (Klavier). 

Deutscher Schallplattenclub Stuttgart. Best.-Nr.E-79 
(30 em); 15,80 DM 

Erfreulich kontentuierte Interpretation. Die Aufnahme 

befriedigt durch ihre unmittelbare Frische und echte 

Musikalität. 


Dvorak, Anton: Konzert für Violine und Orchester 
a=Moll op. 53. 

Glasunow, Alexander: Konzert für Violine und Orche= 
"ster a-Moll op. 82. — Ausführende: Nathan Mil- 
stein (Violine). Das Pittsburgh Symphonie Orche= 
ster. Dirigent: William Steinberg. 

Electrola P 8382 (30. cm); 17,— DM 

Technisch und musikalisch überzeugende Einspielung 

von makelloser Klarheit. Schwungvolles Musizieren. 


. 


Strauss, Richard: Ein Heldenleben op. 40. Sinfonische 
Dichtung. — Ausführende: Berliner Philharmoniker. 
Michel Schwalbe (Solovioline). Dirigent: Herbert 
von Karajan. : 


Deutsche Grammophon Gesellschaft 18 55oLPM: 
(30 em); 24,— DM. Stereo 13 8025 SLPM; 26,— DM 


Brillant in Klang und Wirkung! Transparent vor allem 
in der Stereowiedergabe. Die dynamisch großlinige 
Gliederung der Gesamtanlage hält den Zuhörer bis 
zum Schluß in Spannung. 


Pfitzner, Hans: Sinfonie C-Dur op. 46. Drei Vorspiele 
zu „Palestrina”. — Ausführende: Berliner Philhar- 
moniker. Dirigent: Ferdinand Leitner. 


Deutsche Grammophon Gesellschaft 19176 LPM 
(30 cm); 19,— DM. Stereo 136 022 SLPM; 21, DM 


Die musikalisch wertvolle Einspielung gestattet einen 
umfassenden Einblick in das instrumentale Schaffen 
des Komponisten. Stilistisch umgrenzt diese Platte 
einen ‚Zeitraum von 25 Jahren. Klanglich gibt die 
Stereo-Aufnahme die Eigenarten der Partitur am 
besten wieder. 


Vaughan Williams, Ralph: Symphonie Nr. 8 d=Moll. 
Partita für doppeltes Streichorchester. — Ausfüh- 
rende: Die Londoner Philharmoniker. Dirigent: Sir 
Adrian Boult. 


Decca LXT 5314. (30 cm); 24,— DM 


In Deutschland selten zu hörende Werke spätroman= 
tischer Prägung. Außergewöhnlich lebendige Wieder= 
gabe, die aufnahmetechnisch große dynamische Span= 
nungen bewältigt. 


Lewis, John: European windows (Midsummer; The 
Queen’s Fancy; Cortege; Two Degrees East — Three 
Degrees West; England’s Carol; Three Windows). — 
Ausführende: Stuttgarter Symphonie=Orchester. 
Dirigent: John Lewis. 

RCA. LPM — 1742 (30 cm); 17, DM 

Die kompositorisch interessanten Stücke des Leiters 

des „modern jazz quartet“” finden auf dieser Platte 

eine vom Komponisten selbst ‚besorgte orchestrale 

Umarbeitung, die klanglich und satztechnisch sehr 

reizvoll ist. Technisch vorzügliche Wiedergabe. 


Diesem Heft sind außer unserer Notenbeilage „Zum weihnacht= 
lichen Musizieren“, Prospekte der Verlage Bärenreiter-Verlag, 
Kassel, Gravesaner Blätter, Mainz, Albert Langen — Georg 
Müller, München, Merseburger, Berlin, Nymphenburger Verlags= 
kandlung, München, B. Schott’s Söhne, Mainz, Vandenhoeck & 
Ruprecht, Göttingen, beigefügt. - 


Bilder 


Edward Elgar (dpa) / Tamburica / Jugoslawen tanzen zu Zurla und Tapan (dpa) / Mazedonische Kavalen= 
Spieler / Alma Mahler-Werfel, Franz Werfel (dpa) / Toötenmaske Alban Bergs / „Moses und Aron“ von 


A. Schönberg (2 Aufnahmen dpa) / „Undine” von H. W. Henze (Saeger) / „Schwarze Sonne“ von H. Fr. Hartig _ 
(Saeger) | Großer Saal der Bonner Beethovenhalle (dpa) / Benny Goodman (Zeichn. Philips) / „Faktur in Metall 
“und Gips” von B. Kierzkowski / Stereo mit zwei Lautsprecherboxen L 2 


BEE Be EN EIRBNRR RE On. N, ra ah u mL ge en SE ee 


Neue Zeitschrift für Musik - Gegründet 1834 von Robert Schumann + Das Musikleben 


Seit 1906 vereinigt mit dem „Musikalischen Wochenblatt” — Seit 1953 vereinigt mit der Zeitschrift „Der Musikstudent“ — Seit 1955 
vereinigt mit der Zeitschrift „Das Musikleben” (gegründet von Prof. Dr. Ernst Laaff), „Deutsche Musikzeitung”. 


Organ der 'Robert-Schumann-Gesellschaft, Frankfurt a, M. Offizielles Nachrichtenorgan des Verbandes Deutscher Oratorien= und 
“ Kammerchöre e. V., Sitz München, und des Verbandes der Singschulen, Sitz Augsburg. 
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CANTATE 


Schallplatten 


mit zeitgenössischer Kirchenmusik 


HUGO DISTLER 
Singet dem Herrn ein neues Lied 
HEINRICH KAMINSKI 


Aus der Tiefe rufe ich, Herr 
Windsbacher Knabenchor, Ltg. H. Thamm 
T 71690 F 7,50 DM 


HUGO DISTLER 
Ich wollt, daß ich daheime wär 
HANS FRIEDRICH MICHEELSEN 


Herr, nun lässest du deinen Diener 
Westfälische Kantorei, Ltg. W. Ehmann 
T 71890 F 7,50 DM 


HUGO DISTLER 
Wachet auf, ruft uns die Stimme 
SIEGFRIED REDA 


Nun lob’ mein Seel’ den Herren 
So sehet nun zu (Epistelmotette) 
Utrechts Motetgezelschap, Ltg. W. Mudde 
T72075K 15,— DM 


SIEGFRIED REDA 
Magnificat für Sopran, Orgel und Chor 
HELMUT BORNEFELD 


Heil’ger Geist, du Tröster mein 
Schütz-Kreis, Bethel, Ltg. A. Schütz 
T72015F 7,50 DM 


JOHANN NEPOMUK DAVID 
Deutsche Messe für 4= bis 8stimmigen Chor 


EBERHARD WENZEL 
Nizänisches Glaubensbekenntnis 
Kirchenmusikschule Halle, Ltg. E. Wenzel 
T 72066 L 18,— DM 


ERNST PEPPING 
Jesus und Nikodemus (Evangelienmotette) 
Komm, Gott Tröster, Heiliger Geist 
Göttinger Stadtkantorei, Ltg. L. Doormann 
T 71696 K 15,— DM 


KURT HESSENBERG 
Ach bleib’ bei uns, Herr Jesu Christ 
Die Nacht ist kommen 
Hessische Kantorei, Ltg. Ph. Reich 
T 72451 F 7,50 DM 


HEINZ WERNER ZIMMERMANN 


“ Das Vaterunser 


Lobet, ihr Knechte, den Herrn 
Uns ist ein Kind geboren 
Heinrich-Schütz=Kreis, Bethel, 
Ltg. Adalbert Schütz ya 014F 7,50 DM 


Die Thomaner singen neue Motetten 


Distler: Lobe den Herren 

David: Nun bitten wir den Heiligen Geist 

Pepping: Lobet, ihr Knechte, den Herrn 

Thomas: Gott wird abwischen alle Tränen 
Thomanerchor Leipzig, Ltg. K. Thomas 


T 71893F 7,50 DM 


Weitere Platten im ausführlichen Gesamtkatalog. 
282 Titel von 98 Komponisten 


CANTATE-Schallplatten sind in allen Fachgeschäften 
zu haben. Wo etwa nicht vorrätig, Bezugsquelle bitte 
erfragen bei 


TONKUNST-VERLAG DARMSTADT 
Karl Merseburger 


Johann Sebastian Bach 


Ricercar 
(dreistimmig) 


aus dem Musikalischen Opfer 


für Klavier oder Cembalo heraus= 


gegeben von Karl Hermann Pillney 
EB 6315 DM 2,50 


Albert Schweitzer schrieb in seinem 
Bachbuch, es sei „zu bedauern, daß dieses 
herrliche Stück den meisten Klavierspie= 
lern unbekannt ist, weil es nicht unter 
den Klavierwerken steht“. Durch vor= 
liegende Veröffentlichung wird der Kata= 
log Bachscher Klaviermusik mit einem 
Werk aus Bachs letzter Zeit vervollstän= 
digt, das insofern noch von besonderem 
Interesse ist, als in ihm eine Probe von 
Bachs vielgerühmter Improvisationskunst 
vorliegt, ein Nachhall der berühmten 
Begegnung mit Friedrich dem Großen 
vom Jahre 1747. 


Die vorliegende Ausgabe stellt eine Ur= 

textausgabe dar, in der alle Hinzu= 

fügungen durch Einklammern kenntlich 
gemacht wurden. 


Joseph Kraus 
(1756-1792) 


Trio D-dur 
für Klavier, Violine und Violon- 
cello (1787) 


Erstveröffentlichung von Walter 
Lebermann 


EB 6314 DM8- 


Die Mannheimer Schule gab Kraus we= 
sentliche Anregungen, bis er 1781 könig= 
licher Kapellmeister in Stockholm wurde. 
Neue Impulse verdankte er ausgedehn= 
ten Reisen nach den Kunstzentren 
Wien, Bologna, Neapel und Paris; der 
Austausch künstlerischer Erfahrungen 
mit Gluck, Haydn, Albrechtsberger und 
Padre Martini gab ihm die Reife und 
Meisterschaft, die in seinen bedeutend= 
sten Werken ihren Niederschlag fanden. 
Das Klaviertrio ist ein köstliches Werk 
intimen Musizierens, voll strömender 
Melodien, formal geschliffen. Technisch 
leicht ausführbar, wird es von allen 
Musikliebenden mit Freude aufgegriffen 
werden. 


VS) BREITKOPF & HÄRTEL 


WIESBADEN 
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Bleibende Geschenke 


zur 
Hausmusik 


Bach, Carl Philipp Emanuel 


Flötenkonzert d=moll für Flöte u. Klavier 
(Leukartiana Nr. 18) 7,30 


Beyer, Johann Samuel 


Partita C-Dur für Flöte, Violine und Basso 
continuo (Leuckartiana Nr.25) 6,— 


Holzbauer, Ignaz 


. Flötenkonzert D-Dur für Flöte u. Klavier 
(Leuckartiana Nr.19) 6,60 


Kuhnau, Johann 


Leichte Suitensätze für Unterricht u. Haus 
für Klavier  (LeuckartianaNr.ı2) 4,50 


 Pez, Johann Christoph 


Sonata a 4 für 2 Violinen, Viola und 


Cembalo (Leuckartiana Nr. 27) 
Partitur und Stimmen kplt. 9,— 
Einzelstimmen je 2,— 


“ 


Richter, Franz Xaver 


Flötenkonzert e=moll für Flöte u. Klavier 
(Leuckartiana Nr. 20) 6,69 


Stamitz, Carl 
Großes Duo G=Dur für Violine u. Bratsche 
(Leuckartiana Nr. 13) 4,50 


Flötenkonzert G=Dur für Flöte u. Klavier 
(Leuckartiana Nr. 16) 6,— 


Duos für Violine und Viola, op. 18, 1—3 


(Leuckartiana Nr. 22) 5,— 


Zipoli, Domenico 


Stücke für Klavier (Cembalo) 
(Leuckartiana Nr.17) 4,50 


F.E.C. LEUCKART 


München 19 Böcklinsstr. 1 


gegr. 1782 


Soeben erschien: 


FRIEDRICH NEUMANN 


DIE ZEITGESTALT 


Eine Lehre vom musikalischen Rhythmus 


Textband: 176 Seiten, Großformat. 
Beispielband: 164 Seiten, Großformat, 
Das Werk wird nur geschlossen abgegeben. 
Preis: 2 Halbleinenbände in Schutzkarton 
DM 25,— 


Seit Hugo Riemann und Theodor Wiehmayer ist 
der Versuch einer zusammenfassenden Darstel= 
lung der musikalischen .Rhythmik nicht mehr 
unternommen worden. Das vorliegende Buch 
schließt diese Lücke und wendet sich damit an 
alle, die als Komponisten, Dirigenten und prak= 
tische Musiker, Wissenschaftler, Studierende, 
Erzieher und Theoretiker ausübend, forschend, 
lernend oder lehrend mit rhythmischen Problemen 
in Berührung kommen. 


Bin ausführlicher Sonderprospekt steht jedem 
Interessenten zur Verfügung. Bestellungen durch 
den Buch= und Musikalienhandel. 


VERLAG PAUL KALTSCHMID 


NEUERSCHEINUNGEN 


H. ENGEL 
Musik und Gesellschaft 


Bausteine zu einer Musiksoziologie 


380 Seiten, zahlreiche Abbildungen im Text und auf 
Kunstdrucktafeln 
Ganzleinen mit Schutzumschlag DM 29,80 


F. WINCKEL 


Phänomene des musikalischen Hörens 


200 Seiten, zahlreiche Abbildungen und Notenbeispiele, 
2 Kunstdrucktafeln, Ganzleinenband mit farbigem 
Schutzumschlag DM 14,80 


CHRISTOPH WORBS 
Gustav Mahler 


Mit einem Vorwort von Alma Maria Mahler 


100 Seiten mit zahlreichen Notenbeispielen, Abbildun= 
gen im Text, Kunstdrucktafeln, Werkverzeichnis und 


Diskographie Cellophanierter Pappband DM 4,80 


Hesses Opernkalender 1960 


Wochenabreißkalender, 53 Fotos. Rückseite Textbeiträge 
aus dem Opernleben DM 5,80 


Stets aktuell: Das grundlegende Buch zur 12=Tonlehre 
TRUÜEER 


Die Komposition mit 12 Tönen 


182 Seiten, zahlreiche Notenbeispiele, 26 Tafeln, mehr= 
farbiger Schutzumschlag Ganzleinen DM 12,90 


MAX HESSES VERLAG - BERLIN-HALENSEE 
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Weihnachtsmusik 


Susani 


Ein Hausbuch weihnactlicher Musik 
zum Singen und Spielen 


Herausgegeben von Johannes Hatzfeld 


140 Seiten mit mehr als 100 Liedern 
10,50 DM 


Die bekannte und beliebte Sammlung 
enthält Volkslieder aus Deutschland, 
Frankreich, Österreich, Böhmen, Flan= 
dern, Italien und die Zyklen von Peter 
Cornelius und Joseph Haas. 


Uns ist geborn ein Kindelein 
op. 186 


Sieben Weihnachtslieder 
für vier gemischte Stimmen a cappella 


von Heinrich Lemacher 


Inhalt: Uns ist geborn ein Kindelein / 

Schenkt Liebe, Lob und Ehre / Geborn ist 

uns ein Kindelein / Hirten, vernehmt / 

Kommt, laßt uns niederfallen / Bist ge= 

grüßt, mein Gnadenthron / Jetzt und zu 
aller Frist 


Singpartitur 2,— DM 


| ‚Der: Tag, 
der ist so freudenreich 


Acht Weihnachtslieder für drei gemischte 
Stimmen-a cappella (Flöte ad lib.) 


von Alfred von Beckerath 


Inhalt: Der Tag, der ist so freudenreich / 
Es kommt ein Schiff geladen / Es ist ein 
‚. Ros’ entsprungen / Herbei, o ihr Gläu= 
bigen / Macht hoch die Tür / © du fröh= 
liche / Lobt Gott, ihr Christen allzu= 
gleich / Stille Nacht, heilige Nacht 


Singpartitur 1,60 DM 


MUSIKVERLAG SCHWANN 
DÜSSELDORF 
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GEORG von ALBRECHT | | 


Preludio e Fuga 
für Flöte und Klavier. . . DM 3,80 


Lieder und Tänze der 
Randvölker Rußlands i 
für Violine und Klavier . . DM 4,5» 


BELA BARTOK 
Suite, op. 4b 


für zwei Klaviere . . . . DM11,20 


IGOR STRAWINSKY 


Epitaphium für das Grabmal des 
Prinzen Max Egon zu Fürstenberg 
für Flöte, Klarinette u. Harfe DM 4,50 


NICOLAS TCHEREPNIN 


Paraphrasen über ein einfaches Thema 
(Tati-Tati) von Borodin, Cui, Liadow, 
Rimsky=Korsakoff und Liszt 

für Klavier zu drei Händen . DM 7,50 


Taschen=Partitur . . . . . DM 6— 


Musikbücher 


EINE WALLFAHRT ZU MOZART 1829 
Die Tagebücher von Vincent und Mary Novello 


aus dem Jahre 1829 in der deutschen Übersetzung 
vonE. Roth. 


Bütteneinband, zahlreiche Abbildungen, 


LOZ SEHEN. en on er LINZER 


RICHARD STRAUSS-JAHRBUCH 1959/60 
herausgegeben von Willi Schuh 


mit neuen, bisher unveröffentlichten Briefen des 
Meisters und zahlreichen Faksimile-Abdrucken. 


ca. 200 Seiten » Erscheint Anfang Dezember 


BOOSEY& HAWKES G.m.b.H. 


BONN/RHEIN 
Kronprinzenstraße 26 
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Musik - Theater - Tanz : Film 


Rembrandt-Reihe 


Jeder Band 64 Seiten 
mit 32 Abbildungen DM 4,80 


Herbert Pfeiffer, Paul Wegener 
Ludwig Berger, Käthe Dorsch 
Friedrich Luft, Gustaf Gründgens 
Joachim Weno, Lilli Palmer 

Gabor Orban, Gisela Deege 

H. H. Kellermann, Gert Reinholm 
Friedrich Luft, Charles Chaplin 

K. G. Simon, Jean Cocteaus Filme 
Ludwig Berger, Ernst Schröder 
Friedr. Herzfeld, Fischer-Dieskau 

. Hilde Spiel, Laurence Olivier 

. Manfred Barthel, Heinz Rühmann 

. Herbert Ihering, Bertolt Brecht 

. Oskar M. Fontana, Paula Wessely 

.. R. E. Thiel, Zeichen- und Puppenfilm 
. Horst Koegler, Bolschoi-Ballett 

. Friedr. Herzfeld, Herbert v. Karajan 
. Friedr. Herzfeld, M. Meneghini-Callas 
19. H. Koegler, Modernes Ballett in USA 
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Rembrandt-Verlag, Berlin 


NEUE CHRISTOPHORUS-SCHALLPLATTEN 


IGOR STRAWINSKY 
Messe für gemischten Chor und Bläser 


Motetten a cappella: Ave Maria — Pater noster — Credo 
Chor der Staatlichen Hochschule für Musik, Freiburg i. Br., 
Mitglieder des Südwestfunkorchesters Baden-Baden, 
Leitung Herbert Froitzheim 


CLP 75 406, 33 UpM, 18,— DM 
SCLP 75 407 (Stereo), 33 UpM, 20,— DM 


= HANS LEO HASSLER 
i VIII. Messe für acht gemischte Stimmen a cappella 


Motetten a cappella: Verbum caro factum est — Angelus 
ad pastores ait — Cantate Domino 


Regensburger Domspatzen, Leitung Prof.Theobald Schrems 


CLP 75 404, 33 UpM, 18,— DM 
SCLP 75 405 (Stereo), 33 UpM, 20,— DM 


FELIX MENDELSSOHN:BARTHOLDY 


Hebe deine Augen auf — Denn er hat seinen Engeln 
befohlen (Psalm 91) 


ANTON BRUCKNER 
Virga Jesse — Ave Maria 
| Vier Motetten a cappella 
: Regensburger Domspatzen, Leitung Prof.Theobald Schrems 
CV 75 011, 45 UpM, 8,— DM 


, 


Kammermusik 


GRAUN, C.H. 
Konzert für Flöte und Streicher 
herausgegeben von Brinckmann/Mohr 
Partitur DM 12,— / Klavier-Auszug DM 5,— 
GRAUN,C.H. 
Konzert für Cembalo oder Orgel und Streicher 
herausgegeben von Hugo Ruf 
Partitur DM 8,— 
RAPHAEL, G, 
op. 47/1 Duo für zwei Geigen 
DM 4,- 
RAPHAEL, G. 
op. 47/2 Duo für Geige und Bratsche 
DM 4. 
RAPHAEL,CG. 
op. 47/3 Duo für Geige und Cello 
DM 4, 
RAPHAEL, G. 
op. 45 Toccata für 2 Klaviere 
DM 7,50 
SCHÖNBACH,D. 


Konzert für Trompete und Kammerorchester 
nach Domenico Scarlatti 
Klavier-Auszug DM 7,50 


THILMAN,J.P. 


op. 31 Sonatinz tür Flöte und Klavier 
DM 6,- 


THILMAN,J.P. 


op. 34 Kleine Sonate für Englischhorn und Klavier 
DM 6,- 


WILLY MÜLLER, Südd. Musikverlag, 
Heidelberg 


JCSEPH HAYDN 
Divertimento mit dem Choral San Antonio 
für Bläser-Quintett 


IGORSTRAWINSKY 
Trois pieces pour clarinette 


PAUL HINDEMITH 
Kleine Kammermusik für fünf Bläser, opus 24, Nr. 2 


EUGENEBOZZAÄ 
Scherzo, opus 48, pour quintett & vent 
Bläserquintett des Südwestfunkorchesters Baden-Baden 


CLP 75 400, 33 UpM, 18,— DM 
SCLP 75 401 (Stereo), 33 UpM, 20,— DM 


FRANZ DANZI 
Bläser=Quintett in c-moll, opus 67, Nr. 2 
Bläserquintett des Südwestfunkorchesters Baden-Baden 
CV 75 002, 45 UpM, 8,— DM 


WOLFGANG AMADEUS MOZART 
Divertimento für zwei Klarinetten und Fagott in B=Dur 
(KV Anhang 229a) 

Bläservereinigung des Südwestfunkorchesters Baden-Baden 
CV 75 001, 45 UpM, 8,— DM 


CHRISTOPHORUS-VERLAG FREIBURG/BREISGAU 
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ROBERT-SCHUMANN-KONSERVATORIUM 


Direktor: Prof. Dr. Joseph Neyses 


DUSSELDORF 


i i ü irigi d Komposition / Opernscule / 
Meister- und Ausbildungsklassen für alle Instrumente, Gesang, Dirigieren un i + i N 
Orchesterschule / Seminar für Privatmusiklehrer / Seminar für Kath. Kirchenmusik / Abteilung für Toningenieure. 


Auskunft und Anmeldung: Sekretariat Düsseldorf, Inselstraße 27/ı, Ruf 446332 


ans 
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Das gesuchte Werk 
für Weihnachiskonzerte bzw. =feiern 


Walther Ebel 


DER SAARLÄNDISCHE RUNDFUNK 


sucht für sein Sinfonie=-Orchester 
(Leitung: Dr. Rudolf Michl) 


KLEINE WEIHNACHTSMUSIK 


1 II. Geiger F 
einen 8 (unter Verwendung bekannter Weihnachts= 


| einen stellvertretenden Solo=Bratscher hrelscien 
g ») einen stellvertretenden Solo=Cellisten für Streichorchester 
Ä Partitur DM 4— 


zum sofortigen Eintritt. Stimmen DM 3— 


Besoldung nach der Tarifordnung des Saarl. Rundfunks. für Streich-Quartett 
Nur qualifizierte Bewerber bitten wir, ihre Unterlagen DM 3,— 


i d 
a OTTO WREDE : REGINA-VERLAG 
WIESBADEN 


Saarländischen Rundfunk — Orchesterbüro — 


Saarbrücken 3, Martin=Luther-Straße 12. 
WIR SIND EINE NEUE EDITION 


UNSERE ABSICHT IST ES, EINE NEUE JUGEND- UND 
„LAIENMUSIK IN DEN VORDERGRUND ZU STELLEN. 


NEU IST, DASS DIE JUGEND HIER IHRE SPRACHE, 

IHRE MENTALITÄT, IHREN RHYTHMUS FINDET UND 

ÜBER DIESE STATIONEN ZUR GUTEN, WERTVOLLEN 
MUSIK GEFÜHRT WIRD, DIE IHREM WESEN ENTSPRICHT. 


WIR WISSEN, DASS UNSER BEGINNEN VON WERT, 
WIR WISSEN, DASS ES EINE NOTWENDIGKEIT IST. 


UNSERE MITARBEITER GEHÖREN ZU DEN FÜHRENDEN 
KOMPONISTEN. 


MACHEN SIE SICH BEKANNT MIT UNSERER EDITION. 


= 
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Franz Herzog: „Palmström=Suite” für vierstimmigen 
Chor, Klavier, Gitarre und Schlagbaß 


Bertold Hummel: „Einem Kind im Dunkeln“, „Kolo= 
nialwaren-Handlung”. Zwei Chöre für 3 gleiche 
Stimmen nach Texten von Kaleko 

Otto=Erich Schilling: „Mädchen in den Flegeljahren”, 
„Augen in der Großstadt“, „Schnupftabakdose”, 
3 Chöre für 3 gleiche Stimmen nach Texten von 
Kaleko, Tucholsky, Ringelnatz 

Fritz Büchtger: „Der Zirkus”, Kantate für Kinder 
Klaus Hashagen: „Sechs Seemannslieder”, für 
Männerstimme, Akkordeon (Klavier), Gitarre und 
Kontrabaß 


GUSTAV- BOSSE VERLAG REGENSBURG 


Werner Heider: „Sensemayä”, für 3stimmigen Chor, 
Klarinette und 3 Bongos 


Gerhard Maasz: „Der Schaukelstuhl”, Spielstück für 
Klavier und 3 Streicher 


Wolfram Fürstenau: „Sechs Großstadtporträts”, für 
Singstimme, 3 Bläser, 3 Streicher und Schlagzeug 


Helmut Barbe: „Miniaturen“, für 3 Bläser, Schlag= 
werk, Klavier und Kontrabaß 

Rainer=-Glen Buschmann: „Concerto piccolo”, für 
Jazz=Quartett (d, g, b, dr.) und Streicher 


Franz=Xaver Lehner: „Kleines Konzert”, für Klavier, 
Streicher und Schlagzeug 


rn. ne ee 
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städt. akademie für tonkunst, darmstadt 
Leitung: Dr. Walter Kolneder 
Meister- und Ausbildungsklassen, Opern» und 
Orchesterschule, Seminar für Privatmusikerzieher 
m. Staatsexamen. Erw. Seminar m. Abschlußprüfung 
f. Jugendmusikschulen, Chor, Orchest., Vorlesungen 
Komposition: Heiß, Lechner / Gesang: Dr. Hudemann, 
Einfeldt, Dr. Hauer / Violine: Barchet, Dieffenbach, Meyer= 
Sichting, Müller-Gündner, Oscher / Violoncello: Lechner / 
Klavier: Leygraf, Balthasar, Baltz-Weber, Hoppstock, 
Zerah / Dirigieren: Franz / Kammermusik: Dennemarck / 
Tonsatz: Noack, Weber, Widmaier / Musikgeschichte: 
Widmaier / Dramatischer Unterricht: Dicks, Franz vom 
Hess. Landestheater / Pädagogik — Methodik — Psycho= 
logie: Balthasar. 
Auskunft und Anmeldung: 
Sekretariat, Darmstadt, Hermannstraße 4 
Telefon: 80 31, Nebenstelle 339 


Niedersächsische Hochschule für Musik 
und Theater Hannover 
Direktor: Prof. Ernst=Lotharv. Knorr 


Ausbildungsklassen £f. Komposition, Dirigieren, Gesang, 
alle Tasten=, Streich= u. Blasinstr., Harfe, Schlaginstr. — 


Solistenklassen f. Gesang u. alle Instrumentalfächer — 


Kirchenmusikabteilung — Schulmusikabteilung (Ausbil- 
dungszweige f. höhere u. Mittelschulen) — Seminare f. 
Privatmusikerzieher, Rhythmische Erziehung u. Jugend= 
u. Volksmusik — Opernabteilung — Schauspielabteilung — 
Tanzabteilung — Orchesterschule. Auskunft u. Anmel- 
dung: Hannover, Walderseestraße 100, Fernruf 1 66 11. 


MUSIKANTIQUARIAT 
WALTER RICKE 


München 2, Türkenstraße 15a 
Tel. 29 48 10 


Soeben erscheint mein Katalog Nr. 6: 
Antiquarische Musik-Bücher 
(Theorie und Biographien) 
Antiquarische Geschenkwerke 


Badische Hochschule für Musik Karlsruhe 


Direktor Dr. Gerhard Nestler 


Ausbildungsmöglichkeiten für Klavier, Orgel, Cembalo, 
sämtliche, Streich-e und Blasinstrumente, Akkordeon, 
Komposition, Dirigieren und Chorerziehung. 
Meisterklassen für Klavier (Yvonne Loriod), Violine 
(Bronislaw Gimpel), Viola, Violoncello, Gesang und 


Dirigieren. 
Seminare für Schulmusik, Evang. u. Kath. Kirchenmusik, 
Privatmusiklehrer, Opernschule, 
Seminar für Chorleiter in. Verbindung mit dem Bad. 
Sängerbund. 


Auskünfte durch die Verwaltung, Jahnstraße 18. 


Städt. Hochschule für Musik und Theater 


Mannheim (staatl. anerkannt) 
Leitung: Direktor Prof.RichardLaugs 


Ausbildung in allen musikalischen Fächern. — Seminar 
für Privatmusiklehrer. — Opernschule in Verbindung mit 
dem Mannheimer Nationaltheater. — Komposition und 
Tonsatz: Hans Vogt, Schatt. — Dirigieren: Prof. Laugs, 
Wilke, — Gesang: Neuenschwander, Laube, Müller, 
Seremi, Hölzlin, Ganjon. — Tasteninstrumente: Prof. 
Laugs, Schulze, Rehberg, Vogel, Schwarz, Landmann 
(Orgel). — Violine: Mendius, Ringelberg, Offner. — 
Viola: Kußmaul. — Violoncello: Adomeit, Gutbrod. — Alte 
Streichinstr. Dr. Behr. — Blasinstrumente u. Harfe: Mit-= 
glieder des Nationaltheaterorchesters. — Chor: Wilke. — 
Opernschule: Hölzlin, Schneider, Dr. Eggert, Vogt. — 
Korrep.: Wagner, Meyer. — Musikgeschichte: Dr. Tröller. 
Auskunft durch die Verwaltung, R 5, 6. 


Bergisches Landeskonservatorium 
Wuppertai und Haan 


Direktor: Martin Stephani 


Einführungs=, Fortbildungs=-und Meisterklassen auf allen 
Gebieten der Tonkunst, praktische Chor=, Orchester= und 
Kammermusikübungen, wissenschaftliche Seminare, 
Arbeitsgemeinschaften, Abend= u. Wochenendkurse sowie 
Opern=, Ballett=, Orchester=, Jugendmusik= u. Singschule: 
für Liebhaber=- und Berufsausbildung 
bis zur fachlichen und künstlerischen Reife. 


Sekretariat: Wuppertal=Elberfeld, Tannenbergstraße 3 
(3 17 38) 


FOLKWANGSCHULE DER STADT ESSEN - Musik -Tanz - Schauspiel 


: = i — $ l53 — gegr. 1927 
Auskunft und Anmeldung: Verwaltung, Essen-Werden, Abtei — Tel. 49 24 51 j 
Direktor: GMD Professor Heinz Dressel — Ausbildung bis zur Konzert=, Bühnen= bzw. Orchesterreife 


Abteilung Musik 
Leitung :Prof. Heinz Dressel 


Instrumentalklassen und 
Seminare 

Klavier: Detlef Kraus, Stieglitz, 
Zucca=Sehlbach, Hüppe, Janning 
Violine: Werner Krotzinger, Prof. 
Peter, G. Peter, R. Haass - Cello: 
Klaus Storck - Cembalo: Helma Els= 
ner Komposition: Sehlbach, Reda, 
Schubert - Dirigenten= u. Chorleiter: 
Prof. Dressel, Linke - Musikwissen= 
schaft / Studio für Neue Musik 
Dr. K. H. Wörner 


Rhythmische Erziehung: 
Erna Konrad \ 
EEE TER I TE 


Katholische Kirchenmusik; 
Prof. Kaller 

Evangelische Kirchenmusik: 
Kirchenmusikdirektor Reda 
Orchesterschule 

Dozenten: Kammermusiker Kratsch, 
Schlee, Langen, Fritsche, Erdmann, 
Knust, Metag, Mechtenberg, Jansen, 
Krischker, Kolf (siehe Instrumental= 
klassen) 

Abteilung Theater 
Opern-Abteilung 

Leitung: Prof. Heinz Dressel 
Gesang: Hilde Wesselmann, Clemens 
Kaiser-Breme - Musikalische Einstu= 
dierung: H. J. Knauer - Szenischer 
Unterricht: Günther Roth 


Opernchorschule 
Hans=Jürgen Knauer 


Schauspiel-Abteilung 

Leitung: Werner Kraut 

Dozenten: Betz, Clausen, Forbach, 
Gröndahl, Krey, Leymann, Wallrath - 
Angeschlossen: Seminar für Sprecher / 
Sprecherziehung und Sprechkunde 


Abteilung Tanz 

Leitung: Kurt Jooss 

Dozenten: Jooss=-Markard, Pohl, 
Woolliams, Reber, Knust, Heubach 
Bühnentanzklassen, Seminar für 
Tanzpädagogik, theoretisch / prak= 
tische Ausbildung in Tanzschrift 
(Kinetographie Laban) 


Alle Streichinstrumente gewinnen an Tonschönheit und Zuverlässigkeit durch 
NÜRNBERGER KÜNSTLERSAITEN / hervorragend edel in Ton und Ansprache 
NÜRNBERGER PRÄZISIONSSTAHLSAITEN / aus. 30jähriger Erfahrung vielbewährt 


Verlangen Sie diesebeiden Markeninden Fachgeschäften = 


daß die elastischen ‚Nürnberger Künstlersaiten‘ auch auf meinem Stradi= 
Tonfülle und Klarheit sowie der weichen Ansprache sind diese Saiten 
Professor Ludwig Hoelscher 


„Ich muß immer wieder feststellen, 
varicello am besten klingen. In der 
unerreicht.” 


ALTE UND NEUE Geige, die Königin der Instrumente, 
MEISTER-GEIGEN den BOGEN aber vom Meister 
Bogen, Etuis, Saiten, Reparaturen, | 
Feinstimmer für Geige und Cello Alfred Knoll,Prex b. Rehau (Ofr.) 
Hermann Glassl, München 13, Adalbertstr. 17 | | über 25 Jahre KNOLL=-BOGEN 


NOTENSCHREIBARBEITEN 
jeder Art: 


Partitur, Stimmen, Klavier- und Gesangsnoten 


führt sauber und pünktlich aus: 
G.WOLTER, Bad Reichenhall, Baderstraße ı | 


Jetzt kaufen! 


: Preise „ark herabgesetzt 

a für SCHREIBMASCHINEN 
> aus Vorführung u. Retoure 
trotzdem 24 Raten. Umtauschredt. 
5, Fordern Sie Grais-Katalog W889 
NOTHEL co p:.nascinarnen 
Göttingen, Weender Straße 11 


Zukunftsichere Elektronenorgeln 
nur vom ersten europäischen Fachgeschäft für Haus, 
Schule und Orchester! 


| Verlangen Sie bitte Vorführung — Katalogel 


FELIX KRIEN, Elektronenorgel-Haus 
KREFELD-UERDINGEN 
Am Rheintor 5 - Tel. 4 02 06 


Ein Buch | voll Spannung, Tierliebe und verzauberter Athmosphäre 


Fin Roman, der in 18 Sprachen Bestseller wurde! - Ein Buch das jeder liebt! 
Ein herrliches Werk, nach dem Walt Disney einen Film dreht! Millionen wird 
die auf die Leinwand gebannte verzauberte und bunte Welt beglücken - 
Hunderttausende begeistert jetzt schon der Roman. 

Ein Buch, das man jedem schenken kann - geben Sie es all jenen, denen Sie 
Freude bereiten wollen! 


Joseph Kessel: 
PATRICIA UND DER LÖWE 


Roman : 304 Seiten 
Leinen + DM 14,80 


VERLAG ANDREAS ZETTNER:- WÜRZBURG-WIEN 
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Wer wohnt wo? 


Jede Zeile dieser Anzeigen-Tafel kostet bei sechsmaligem Erscheinen im ganzen Jahr 6,40 DM 


KLAVIER: Sascha Bergdolt, Wuppertal-Elberfeld, 
Eddastraße 1-3 parterre, Tel. 3 74 53 
Konzerte — Unterricht 


KLAVIER: Liesel Cruciger, Krefeld, Germaniastraße 205, 


Ruf 2 46 40 


KLAVIER UND CEMBALO: Prof. Franzpeter Goebels, 
Mülheim (Ruhr)=Saarn, Klosterstraße 57, Fernruf 48188 


HARFE: Rose Stein, Bad Nauheim, Kurstr. 26, Tel. 2612. 
Konzerte von A, Jolivet, G.Tailleferre, F. Farkas, W. Zillig; 
Sonaten von P. Hindemith, A. Casella, V. Mortari u. a. 


KLAVIER: Anneliese Hasselmann, Dierdorf (Bez. Kobl.) 


KLAVIER: Marianne Krasmann, Bremen, Klugkiststr. 2F, 
Telefon 47950 & 


KLAVIER: G. Louegk, München, Möhlstraße 30 


KLAVIER: Prof. Karl Hermann Pillney, 
Staatliche Hochschule für Musik, Köln, 
Tel. Bensberg 26 27 


KLAVIER: Eleonore Stix, Gauting vor München, Wald- 
promenade 40, Telefon München 885 60 


KLAVIER: Ele Unkelbach=Eckhardt, Mülheim/Ruhr 
Klavierstudio — Konzerte. Kesselbruchweg 19, Ecke Fried= 
hof= und Saarner Straße, Ruf 49 04 89 


SOPRAN (Koloratur): Adele Daniel, Bad Ems (Lahn), 
Wilhelmsallee 3, Haus San Remo, empfiehlt sich für 
Liederabende und Chorkonzerte. Begleiter: General- 
musikdirektor Otto Volkmann 


SOPRAN: Ruth Bönigk, Helmbrechts (Ofr.), Lied — 


Oratorium — geistl. Musik. Hindemith, Distler, Pepping, 
Schönberg, Webern. , 


SOPRAN: Elisabeth Lüpke=-Hoffmann, Lied — Konzert, 


Oper, Oratorium. Hannover, Auf dem Emmerberge 30, 
Tel. 84031 


SOPRAN: Ilse Mengis, Karlsruhe, Gabelsbergerstraße 6 
Tel. 53867, Konzert, Lied, Oratorium 


SOPRAN: Margot Müller, Hagen (Westf.), Bahnhof- 
straße 41, Telefon 6575 


VIOLIN-KLAVIER-DUO: Berger/Linder, Basel, Grellinger= 
straße 36, klassische und moderne Duoliteratur 


VIOLINE: Ernst Hoffmann, Konzert=Violinist, Violin= 
studio, Hannover, Auf dem Emmerberge 30, Tel. 840 31 


SOPRAN: Barbara Preisker, Oratorium und Liederabende 
(Begleiter Gerhard Dettmering), Frankfurt (Main), Dahl= 
mannstraße 19. Ruf: 489 14 


SOPRAN: Ruth Siebenborn, Soest (Westf.), Kölner Ring 
Nr. 43, Tel. 2577, Konzert, Lied, Oratorium 


VIOLINE: Karlheinz Nürnberg, (13a) Amorbach (Ufr.), 
Johannesturmstraße 305 — Postfach 23 


CELLO: Eleftherios Papastavro, Paris 15, 
21 Boulevard de Grenelle 


ALT: Friedel Becker-Brill, Wuppertal=Elberfeld, Schmach= 
tenbergweg 27, Telefon 35039 


ALT: Lotte Wolf-Matthäus, Konzert= und Oratorien- 
sängerin, Ilten=Hannover. Telefon Lehrte 28 57 


CELLO: Prof. Slavko Popoff, Wien 4/50, Theresianumg. 13 
Solisten=Ausbildung für Orchester und Bühne 


CELLO: Carlth. Preußner, Marxgrün/Oberfr.. (Franken- 
wald), Landhaus Preußner, Meisterkurse 


VIOLONCELLO, VIOLA DA GAMBA UND BARYTON: 


Prof. K. M. Schwamberger, Salzburg, Mozarteum 


KONTRA-ALT: Dore Blindow, Oratoriensängerin, 
Bremen, „Friedehorst“”, Tel. 7 5147 


BASS-BARITON: Eugen Klein, Wanne-Eickel, Unser- 
Fritz-Straße 83, Tel. 732 24 


BASS-BARITON: Wolfgang Nietzer, Heilbronn, 
Solothurner Straße 17, Telefon 6270 


STREICHTRIO: Herrmann-Trio (Herrmann, Kramer= 
Büche, Molzahn), Frankfurt/Main, Im Burgfeld 212, 
Tel. 52 7256 f 


BASS-BARITON: Hermann Rieth, Konzert — Oratorium, 
Freiburg i. Br., Gaylingstr. 3, Tel. 3.06.65 


ORGEL: Günther Bönigk, Helmbrechts/Oberfr. 
In= und ausländische Orgelmusik, bes. Gegenwart 


ORGEL, KLAVIER, Kath. Kirchenmusik, Alfred Berghorn, 
Probstei St. Urban, Gels.-Buer, Westerholter Str. 86, 
Tel. 3 33 37 


BASS: Rainer Grönke, Seesen/Hannover, Ringstraße 1 


GESANGSAUSBILDUNG: Prof. Paul Lohmann, Wies= 
baden, Uhlandstr. 16, und Prof. Franziska Martienßen= 
Lohmann, Düsseldorf, Kaiserswerther Straße 218 


GESANGSSTUDIO: Inge Wismeyer=Reuter, München 27, 
Mauerkircherstraße 43, Ruf 483060, Gesangsausbildung, 
Stimmkontrolle für Sänger und Schauspieler 


ORGEL / Cembalo: Günther Bönigk, Helmbrechts (Ofr.), 
Hindemith, Messiaen, Schönberg, Distler, Alain. 


BÜHNENTANZ: Schule Frida Holst (anerkannt v. d. Bü.= 
Genoss.) Duisburg, Stadttheater 


Alte und neue Meister-Instrumente - Kunstgeigenbau 


HAMMA&CO. 


STUTTGART-N’‘. HERDWEG 58 - GEGRÜNDET 1864 


Fachmännische Bedienung - Künstlerische Reparaturen 


An- und Verkauf alter Violinen, Violas, Celli und sämtlicher Zubehörteile 


PALLADAY, das hervorragende Reinigungsmittel für Streichinstrumente 
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Soebenerschienen 


TOMMASO ALBINONI 


1671—1750 


3 SONATEN 


für Violine und Klavier (Cembalo od. Orgel) 


Aus den „Trattenimenti Armonici per Camera divisi 
in dodici Sonate”, Opera sesta No. 4,5 e7 


Erste Neuausgabe von 
WALTHER REINHART DM 6,90 


Unter den Werken Albinonis zeichnen sich die So= 
naten für Solovioline und Continuo besonders aus. 
Der Sinn für das Klangliche, Melodische ist in ihnen 
ganz besonders ausgebildet. Die Veröffentlichung 
dieser schönen Sonaten für den praktischen Gebrauch, 
d. h. mit ausgeführter Klavierbegleitung und einigen 
Vorschlägen für den Vortrag, dürfte von Geigern und 
Pädagogen freudig begrüßt werden. 


Weitere Werke aus unserer Reihe 
VIOLINMUSIK DES BAROCK 


Tommaso Albinoni, Sonate in a moll für Violine 
und Klavier aus den „Trattenimenti” op. 6, Nr. 6 
(Bernhard Paumgartner), DM 3,80 


Pietro degli Antonii, 3 Sonaten für Violine und 
Klavier (Bernhard Paumgartner), DM 5,75 


J. S. Bach, Konzert für 3 Violinen u. Streichorchester 
(Rudolf Baumgartner), Partitur DM 7,50, Ausgabe 
für 3 Violinen und Klavier DM 8,— 


G. F. Händel, Tanz= und Spielstücke aus der Oper 
„Almira” für Violine und Klavier, herausgegeben 
von Hermann Müller, DM 3,60 


G. F. Händel, Airs de Ballet für Violine und Klavier, 
herausgegeben von Hermann Müller, DM 4,50 


J. B. Lully, 20 Stücke für Violine und Klavier, heraus= 
gegeben von R. Matthes, DM 4,50 


Francesco Manfredini, Concerto X für 2 Violinen 
und Streichorchester (Bernhard Paumgartner), Parti= 
tur DM 7,50, Ausgabe für 2 Violinen und Klavier 
DM 4,50 


Giuseppe Tartini, Concerto E dur für Violine und 
Streichorchester (H. Scherchen), Partitur DM 5,50, 
Ausgabe für Violine und Klavier DM 4,— 


G. Tartini, Concerto in d moll für Violine und 
Streichorchester (Rud. Baumgartner), Partitur DM 7,50, 
Ausgabe für Violine und Klavier DM 4,50 


G. Torelli, Concerto in e moll für Violine und Streich= 
orchester (Bernhard Paumgartner), Partitur DM 7,50, 
Ausgabe für Violine und Klavier DM 3,80 


A. Vivaldi, Concerto G dur für Violine und Streich= 
orchester (F. Küchler und Kurt Herrmann), Partitur 
DM 6,50, Ausgabe für Violine und Klavier DM 2,75 


VERLAG HUG & CO. ZÜRICH 22 
Postfach 


Soeben erschienen: 


JOSEF RUFER 


Das Werk 
Arnold Schönbergs 


208 Seiten, mit 24 Faksimiles von Handschriften und 
10 zum Teil farbigen Wiedergaben von Gemälden 
Schönbergs. Leinenband DM 32,— 


Arnold Schönberg gilt als „Vater der Neuen Musik“ 
des 20. Jahrhunderts. Die vorliegende bibliographische 
Erfassung seines gesamten Schaffens gibt zum ersten= 
mal einen Begriff von der außerordentlichen geistigen 
Reichweite, der Vielfalt und Originalität sowie von 
den schöpferischen Kräften dieses faszinierenden Geistes. 
Seit er anfangs 1909 die erste, nicht mehr tonal gebun= 
dene Musik schrieb, hat Schönberg der abendländi= 
schen Musikentwicklung ganz neue Wege erschlossen. 
An Hand des vorliegenden Buches kann man diesen 
Prozeß zum erstenmal vollständig und in allen Zus 
sammenhängen überblicken. — Der Verfasser war dem 1 
Meister seit 1919, zuerst'als Schüler, dann als sein | 
Assistent an der ehemaligen Preußischen Akademie 
der Künste aufs engste verbunden. 


BÄRENREITER KASSEL 
BASEL - LONDON - NEW YORK 


In jedes Heim die 


junior 
ohne Koffer mit Koffer 
298,00 DM 327,50 DM 


Günstige Teilzahlungsbedingungen 
auch Mietkauf 


OTTO KOCH 


Inhaber Fritz Baumgartner 
Mainz/Rhein, Lotharstraße 17, Fernruf 27830 
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Neuerscheinung 


Fritz Kuhlmann 


Ein Strauß Lieder 


zum Klavier 
bei Josef Kehren — Erkelenz DM 7,50 


ERSTE URTEILE 


Manfred Hausmann: Die Lieder sind deshalb so schön, weil 

sie die Klarheit und Ehrlichkeit und auch die zu Herzen 

gehende Melodik von Volksliedern haben. — Man hat es 

ja nicht oft, daß ein Komponist so genau den Ton trifft, 

den die Texte verlangen. — Eigentlich müßte also der 
Band ein großer Erfolg werden. 


Aachener Volkszeitung: ... eine Reihe von Liedern... 
die in eingängiger Melodik und fein charakterisierender 
Begleitung einige unserer schönsten Gedichte musikalisch 
ausdeuten. Die ganze Skala des Gefühls läßt er zu einem 
Klang werden, der in seiner Innigkeit und Schlichtheit, 
ohne harmonische und rhythmische Experimente, fast 
immer dem Volksliedhaften verbunden ist. 


Westdeutsche Zeitung: Beim Durchblättern des Bandes 
fällt dem Betrachter zunächst auf, mit welch feinem Ge= 
schmack der Komponist die Texte ausgesucht hat. In der 
Erfindung von Melodien erweist sich der Komponist zwar 
äußerst fruchtbar und auch nicht ohne Eigenart, aber er 
leugnet auch nicht und sollte auch nicht leugnen, daß 
seine Melodien Früchte einer großen Liebe zum Volkslied 
seiner Zeit sowie zum klassischen und romantischen Lied= 
gut sind. — Fritz Kuhlmann hat da ein Werk geschaffen, 
das Beachtung verdient. Wir wünschen dem Werk eine 


NEU 


JEAN MARTINON 


Duo 


Musique en forme de Sonate 


für Violine und Klavier op. 47 


Ed. Schott 4791 DM 10,— 


Neben einem guten Geiger fordert das 
viersätzige Duo — musikalisches Ge= 
spräch zweier profilierter Persönlich= 
keiten — auch einen vorzüglichen Pia- 
nisten. Besonders sei auf den dritten 
Satz hingewiesen, ein ausdrucksstarkes 
Lento, das sich etwa den kammermusi= 
kalischen Kostbarkeiten Regers als zeit= 
gemäße Fortsetzung anschließt. 


B. SCHOTT’S SÖHNE . MAINZ 


weite Verbreitung. 


Es erscheint soeben: 
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Das leibhaftige Liederbuch 


Eine Auswahl urwüchsiger, springlebendiger Volkslieder aus dem 
deutschsprachigen Alpenland, herausgebracht von Walter Schmidkunz 
und seinen Mitarbeitern Karl List und Wastl Fanderl. Volkskundliche 
Anmerkungen über Sprache und Ursprung der Lieder sind beigegeben. 
Buchschmuck von Paul Neu. 480 Seiten, Format 8,5X15 cm, zweifarbiger 
Druck, 13,20 DM. 


Voll quirlenden Lebens ist dieses in Liedauswahl, Format und Gestal- 
tung ungewöhnliche Buch. Es erzählt vom Alpenland, seinen Bewohnern 
und ihren oft derben Sitten und Gebräuchen. Mit viel Liebe ist dabei 
auch der Buchschmuck bedacht, so daß ein rechtes Spiegelbild dieser 
sangesfreudigen Landschaft entsteht. Es beginnt mit Wiegengsangln und 
zart-innigen Krippen= und Hirtenliedern aus weihnachtlicher Zeit. Wir 
steigen hinauf auf die Alm zu den braunen Kühen und der schönen 
Sennerin. Mit dem Jäger gehen wir auf Gamsjagd, der Holzknecht singt 
von seinem mühseligen und lustigen Auf und Ab, und die anderen 
Ständ’ stehn ihm nicht nach. Am besten aber singen die Liebesleut’, 
und der verliebten Gsangl ist eine solche Menge, daß sie allein ein 
dickes leibhaftiges Buch füllen könnten. Wenn mitunter auch die Töpfe 
und Scherben fliegen, immer gilt: Leutl, müaßts lustig sein! Ja, und was 
zwischen den Bergen alles geschieht: Moritaten, Nachtstückel und fin= 
stere Geschehnisse mit und ohne Rausch! Und damit man einmal ver= 
gleichen kann, wie der bergnachbarliche Städter, der Münchner oder 
Wiener etwa, seinen „halbseidenen“ Gesang anstimmt, sind auch davon 


ein paar Proben da. 


MOSELER VERLAG WOLFENBUTTEL 


WEIHNACHTS-MUSIK 
für Sing- und Spielkreise 


Hirtenweihnacht 
Fröhliche Hirtenlieder aus Bayern und Österreich für Singkreise und Schulen 
Herausgegeben von Sigrid Abel-Struth, Sätze von Günter Bialas - Baustein-Reihe B 135 
Sing= und Spielpartitur DM 3,— - ab 5 Exemplaren je DM 2,70 (Neuerscheinung) 


Singt und spielt zur Weihnacht 
Alte und neue Weihnachtslieder mit Instrumental-Begleitung 


von Cesar Bresgen 
Ed. Schott 4870 - Sing= und Spielpartitur DM 4,50 - ab 5 Exemplaren je DM 4,— 


Singt dem Kindelein 
Kleine Weihnachtsmusiken für Singstimmen und Instrumente (Blockflöten, Streich-, Zupf- 
und Blasinstrumente ad lib.) 
von Cesar Bresgen, Gerhard Maasz, Ilse Sachs und Wilhelm Twittenhoff - Baustein-Reihe Bı18 
Sing= und Spielpartitur DM 2,— - ab 5 Exemplaren je DM 1,80 


Das Christkindelspiel 


von Fritz Reusch 
Ein Weihnachtsspiel für Kinder zum Singen und Spielen für ı und 2 Singstimmen mit Melodie= 
Instrumenten (Blockflöten oder Geigen) 
Baustein-Reihe B 113 - Sing= und Spielpartitur DM 1,80 - ab 5 Exemplaren je DM 1,50 


Die Weihnachtsgeschichte 
von Carl Orff, Musik von Gunild Keetman 
Als Hörspiel für Kinder entworfen — in verschiedener Darstellung möglich —, für Soli, Chor 
und kleines Orchester (Blockflöten, Streicher, Gitarren und kleines Schlagwerk) 
Ed. Schott 3565 DM 3,60 - ab 5 Exemplaren je DM 3,— 


Text auch in schwäbischer, plattdeutscher und flämischer Fassung zum Preise von je DM —,20 lieferbar. 


Die Weihnachtsgeschichte 


von Hermann Schroeder 
für Vorsänger, zweistimmigen Kinderchor und zwei Instrumente (Altflöte, Violine) 
Baustein-Reihe Bı32 DM 2,— - Singstimme DM —,6o - 2 Instrumentalstimmen je DM —,6o 


Weihnachten mit Johann Sebastian Bach 


Kleine Sing- und Spielmusiken in allen möglichen Besetzungen für die Jugend und ihre Freunde 
in Haus, Heim und Schule 
Herausgegeben von Fritz Jöde - Ed. Schott 4133 DM 3,— 


Der Tag, der ist so freudenreich 


Alte Advents= und Weihnachtslieder zum Singen am Klavier mit Altblockflöte (oder anderen 
Melodie=Instrumenten) in neuem Satz von Kurt Hessenberg 
Ed. Schott 4241 DM 3,— 


Alte Weihnachtslieder 


zum Singen am Klavier mit einem Melodie=Instrument 
Herausgegeben von F. Ruhrmann . Ed. Schott 3932 DM 2,50 


Unseren Katalog »Weihnachtsmusik zum Spielen und Singen« erhalten Sie kostenlos bei Ihrem Musikalienhändler 


B.SCHOTT’S SOH NE “re 
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